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 Teniendo en cuenta  los variados niveles de calidad creativa en los estudiantes de 
Artes Plásticas de la Universidad Nacional de Educación 2016, así como la 
indeterminación de las técnicas emblemáticas de algunos de nuestros principales artistas 
plásticos nacionales, se planteó una investigación de diseño cuasiexperimental con   grupos 
control y experimental  con evaluaciones de  pretest y postest, a través de la aplicación de  
instrumentos como Prueba guiada de los artistas plásticos nacionales y su influencia en 
calidad creativa, así como la aplicación del Programa de técnicas de los artistas plásticos 
nacionales contemporáneos, el cual denominamos  Ñuoapa Iniyniy (Mi creatividad). El 
objetivo principal fue establecer el grado de influencia de las técnicas de  artistas plásticos 
nacionales  en la calidad creativa de los estudiantes de artes plásticas de la UNE – 2016. Se 
concluyó que el grado de influencia de un programa de técnicas de    artistas plásticos 
nacionales en la calidad creativa de los estudiantes de artes plásticas de la UNE-2016, es 
altamente significativo. También se concluye que el grado de influencia de un programa de 
técnicas de los   artistas plásticos nacionales contemporáneos en la calidad creativa 
abstracta de los estudiantes de artes plásticas de la UNE-2016, es altamente significativo. 
Además, concluimos que el grado de influencia de un programa de técnicas de los   artistas 
plásticos nacionales contemporáneos en la calidad creativa subjetiva de los estudiantes de 
 artes plásticas de la UNE-2016,  es altamente significativo. Finalmente, se concluye 
que el grado de influencia de un programa de técnicas de los   artistas plásticos nacionales 
contemporáneos en la calidad creativa gráfica de los estudiantes de artes plásticas de la 
UNE-2016, es altamente significativo. 





 Taking into account the varied levels of creative quality in the students of Plastic 
Arts of the National University of Education 2016, as well as the indetermination of the 
emblematic techniques of some of our main national plastic artists, a quasi-experimental 
design research was proposed with control groups and experimental with pre-test and post-
test evaluations, through the application of instruments such as Guided Test of national 
plastic artists and their influence on creative quality, as well as the application of the 
program of techniques of contemporary national plastic artists, which we call Ñuoapa 
Iniyniy (My creativity). The main objective was to establish the degree of influence of the 
techniques of the national plastic artists in the creative quality of the students of plastic arts 
of the UNE - 2016. It was concluded that the degree of influence of a program of 
techniques of the national plastic artists in the creative quality of the students of plastic arts 
of the UNE-2016, is highly significant. It is also concluded that the degree of influence of a 
program of techniques of the contemporary national plastic artists in the abstract creative 
quality of the students of plastic arts of the UNE-2016, is highly significant. In addition, 
we conclude that the degree of influence of a program of techniques of the contemporary 
national plastic artists in the subjective creative quality of the students of plastic arts of the 
UNE-2016, is highly significant. Finally, it is concluded that the degree of influence of a 
program of techniques of the contemporary national plastic artists in the graphic creative 
quality of the students of plastic arts of the UNE-2016, is highly significant. 








Uno de los problemas de reciente tratamiento en nuestro medio pero que determina 
gran parte del potencial de desarrollo académico y práctico general de los alumnos, es la 
calidad creativa de los estudiantes y su respectivo fomento a nivel universitario. Por lo 
mismo, en el caso de los alumnos de Educación Artística, lo fundamental es optimizar este 
aspecto, lo cual conforma  nuestro objetivo, motivación y preocupación, además de  
establecer  el grado de influencia de las técnicas de los   artistas plásticos nacionales  en la 
calidad creativa de los estudiantes de artes plásticas de la UNE – 2016. 
En lo referente al método, se han empleado fundamentalmente dos: el analítico – 
descriptivo, en la medida que se procede a identificar variables y a descomponerlas; y el 
método inductivo, puesto que basándonos en las características y evaluaciones de una 
muestra, se formulan inducciones o generalizaciones para toda una población. 
Las fuentes empleadas han sido en todos los casos, trabajos de primera mano, 
actualizados y especializados en la medida que tratan directamente el problema en estudio. 
La relación íntegra de tales fuentes bibliográficas se incluye al final de este informe. 
En lo concerniente a las limitaciones, a lo largo de la investigación se tuvo que 
afrontar dos dificultades de significación: heterogénea información  teórica respecto a las 
variables y problemas en la elaboración de los instrumentos. 
El contenido total desarrollado en el presente informe, se ha distribuido en 
consonancia con el esquema propuesto por la Universidad, tratándose sucesivamente los 
temas referentes a los aspectos teóricos, planteamiento del problema, metodología y 
finalmente, los instrumentos de investigación y resultados. Asimismo, se incluyen todos 
los aspectos complementarios propios de un trabajo de esta naturaleza, como son la 
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dedicatoria, reconocimientos, el índice, la introducción, conclusiones, sugerencias, 
bibliografía y anexos. 
 Agradeciendo a todos aquellos docentes y alumnos que apoyaron y colaboraron de 
múltiples maneras al desarrollo y culminación de este trabajo, dejamos este informe final a 
la consideración de los señores miembros del jurado. 






















Capítulo I.  
Planteamiento del problema 
 
1.1 Determinación del problema                         
 En las universidades e institutos a nivel mundial, sobre todo en las vinculadas al arte, 
se tiene a la creatividad y su calidad, como uno de los indicadores más importantes en su 
desarrollo artístico. De este modo, se revalora la producción artística en una sociedad, 
temiendo a la calidad creativa como un indicador válido de la calidad educativa y factor 
esencial en el desarrollo pleno e integral del individuo, el cual es atendido en la Educación 
Básica Regular pero que en casos como en la muestra que proponemos, constituye los 
estudiantes que cursan estudios universitarios y que por ende son los futuros docentes de la 
especialidad de Educación Artística y que cursan. En ese sentido, es importante evaluar y 
producir material didáctico que pueda reforzar su nivel de conocimiento acerca de temas 
pertinentes dentro de la especialidad de Arte, como son nuestras variables: técnicas de los 
artistas plásticos nacionales, sobre todo los contemporáneos, y la calidad creativa de los 
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estudiantes de artes plásticas de la Universidad Nacional de Educación – 2016. De forma 
empírica, se puede señalar que ambas variables son viables en cuanto a su potencial 
investigativo y que guardan en su desarrollo, diversos componentes claves a desarrollar en 
estudiantes universitarios de la especialidad, aunque siempre se presentan dificultades sobre 
todo en la parte bibliográfica especializada. 
 A esto se suma la falta de criterios objetivos para evaluar la calidad creativa, puesto 
que la misma naturaleza evaluativa de la variable es subjetiva. Las evidencias empíricas que 
definieron la línea investigativa son principalmente tres aspectos: la difusa formación en 
cuanto a evolución histórica de nuestro desarrollo plástico nacional en la currícula de la 
especialidad; los niveles heterogéneos en cuanto a calidad creativa de los estudiantes de la 
Universidad de la especialidad de Educación Artística, especialidad de Artes Plásticas;  y la 
posibilidad de ampliar su capacidad imaginativa  y estilística de los estudiantes dado a veces 
las limitadas actividades en torno a ello o la realización  de actividades más convencionales 
pero vividas como son la visita a museos y/o a exposiciones colectivas o individuales. Todas 
estas apreciaciones son de índole empíricas y ha sido consensuado en base a la opinión de 
estudiantes y colegas de promociones anteriores. 
 Ante esta situación, las evidencias empíricas se vieron reforzadas con la consideración 
de fuentes teóricas que resaltan una relevancia nítida a las variables de conocimiento de las 
técnicas de artistas plásticos nacionales contemporáneos y la calidad de creativa, sobre todo 
vinculado a aspectos pedagógicos, artísticos y de revaloración de la identidad cultural. Entre 
estos trabajos tenemos el de Pachas (2008) que realiza un aporte importante de las artistas 
plásticas de Lima en el período de 1891 – 1918, dando una descripción biográfica sucinta y de 
la obra de 23 pintoras capitalinas. Esto infiere la importancia de reseñar no solo a los 
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personajes sino también a las manifestaciones artísticas dentro de las artes plásticas que 
realizaban, así como un análisis de sus principales temáticas. Asimismo, tenemos a López y 
colaboradores (2012) quienes realizan un aporte del proceso de apreciación de las obras de 
arte pictóricas, así como la consideración de la ética en la obra de arte, por lo cual da nuevas 
luces de la expresión artística, sobrepasando aspectos técnicos o estilísticos sino que 
abordando ya connotaciones distintas.  
 En consecuencia, tenemos que existen distintas percepciones de la creatividad artística. 
Por ejemplo, De Haan y Havighurst (1981) indican que la creatividad es cualquier actividad 
que lleve a la producción de algo nuevo, puede ser una invención técnica, un nuevo 
descubrimiento en ciencia o una nueva realización artística. Por su parte, Gardner (2001) 
considera que "el individuo creativo es una persona que resuelve problemas con regularidad, 
elabora productos o define cuestiones nuevas en un campo de un modo, que al principio, es 
considerado nuevo, pero al final llega a ser aceptado en un contexto 
cultural concreto".  Sternberg y Lubart (1997) también se centran en la persona creativa y 
manifiestan que ésta se considera así, cuando genera ideas relativamente nuevas, apropiadas y 
de alta calidad. Sin embargo, Goñi (2000) expone que la creatividad es una forma ideal 
de comportamiento y se centra en la capacidad de las personas talentosas, que pueden 
contribuir significativamente, tanto en la sociedad como en la vida misma. Trigo y otros 
(1999), afirman que "la creatividad es una capacidad humana que, en mayor o menor medida, 
todo el mundo posee".  En esto concuerda Menchén (2001), quien recientemente plantea que 
"la creatividad es una característica natural y básica de la mente humana y que se encuentra 
potencialmente en todas las personas". 
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 Finalmente, tenemos que definir que es muy frecuente encontrar a los estudiantes 
preocupados por introducir novedades en sus trabajos plásticos de una manera correcta y 
original, pero a la vez se hallan  desorientados sobre cómo hacerlo y con sus propias 
inquietudes nos han ido indicando que existe una  más evidente necesidad de tener  
metodologías históricas, con un tono recopilatorio y sintético, por ejemplo como en este caso 
que se propondrá un Programa de Técnicas de los Artistas Plásticos Nacionales 
Contemporáneos, donde se pretende de manera resumida reseñar estilos de  artistas plásticos 
nacionales representativos, lo cual pretendemos que impulse la creatividad artística y de modo 
colateral, la propia producción artística y/o pedagógica.  
 Concluyendo, tenemos que las particularidades antedichas de nuestras variables 
presentan o decantan en situaciones, planteamientos y que las necesidades no son siempre las 
mismas; pero en líneas generales creemos que éstas pueden centrarse en dos problemas y sus 
consecuencias: 
a.- Falta clarificación de los objetivos de la expresión plástica en la educación. De hecho 
este aspecto lo podemos encontrar argumentados en libros, documentos y reflexiones de 
diversa índole, pero no llegan de una manera clara a las aulas. 
Como consecuencia de lo anterior, observamos una escasa secuenciación de las propuestas 
de actividad. Es más, en la mayoría de las ocasiones las actividades se tornan en el eje 
fundamental del trabajo, alejado de cualquier referencia a objetivos plásticos. 
b.- Otro gran problema  se debe a la ausencia de coordinadores especialistas externos en la 
materia, que pudieran establecer criterios coherentes para toda la educación superior, y a la 
vez esto se deriva en dos hechos: la falta de orientación de la materia y  al abuso de la 
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utilización de los “libros de fichas”, como un recurso cómodo y fácilmente asimilable por 
maestro llegando a darse el caso, o la paradoja, de que se le considere como un elemento 
integrador y democrático que permita a todos los estudiantes expresarse por igual, puesto 
que todos disponen del mismo material económicamente viable. 
Todo lo anterior ha constituido motivación suficiente para presentar como 
problemática de estudio, con un diseño cuasiexperimental, un trabajo sobre el 
conocimiento acerca de técnicas de artistas plásticos nacionales contemporáneos y la 
creatividad artística, empleando un programa para evaluar su efecto en la segunda variable.                                         
1.2 Formulación del problema       
    1.2.1 Problema general 
- ¿Cuál es el grado de influencia de un Programa de técnicas de   artistas plásticos 
nacionales en la calidad creativa de los estudiantes de artes plásticas de la UNE - 
2016? 
     1.2.2 Problemas específicos 
PE1: ¿Cuál es el grado de influencia de un Programa de técnicas de   artistas plásticos 
nacionales en la calidad creativa abstracta de los estudiantes de artes plásticas de la 
UNE – 2016? 
PE2: ¿Cuál es el grado de influencia de un Programa de técnicas de   artistas plásticos 
nacionales en la calidad creativa subjetiva de los estudiantes de artes plásticas de la 
UNE - 2016? 
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PE3: ¿Cuál es el grado de influencia de un Programa de técnicas de   artistas plásticos 
nacionales en la calidad creativa gráfica de los estudiantes de artes plásticas de la UNE 
- 2016?                                                           
1.3 Formulación de objetivos  
     1.3.1 Objetivo general 
- Establecer el grado de influencia de las técnicas de los   artistas plásticos nacionales en 
la calidad creativa de los estudiantes de artes plásticas de la UNE – 2016. 
      1.3.2 Objetivos específicos 
OE1: Identificar el grado de influencia de un Programa de técnicas de artistas plásticos 
nacionales en la calidad creativa abstracta de los estudiantes de artes plásticas de la UNE 
– 2016. 
OE2: Señalar el grado de influencia de un Programa de técnicas de artistas plásticos 
nacionales en la calidad creativa subjetiva de los estudiantes de artes plásticas de la UNE 
– 2016. 
OE3: Determinar el grado de influencia de un Programa de técnicas de artistas plásticos 
nacionales en la calidad creativa gráfica de los estudiantes de artes plásticas de la UNE – 
2016. 
 1.4 Importancia y alcances de la investigación                   
 Dado que la ejecución de una investigación se justifica en base a los aspectos de 
importancia o trascendencia que involucre, en este caso se considera necesario abordar esta 
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cuestión de modo analítico, es decir, considerando sus diversos aspectos de importancia. En 
ese sentido, hemos considerado los siguientes aspectos de importancia: 
1.4.1 Importancia teórica 
 La cual se expresará en la sistematización de antecedentes, bases teóricas generales y 
específicas (acerca de las variables estudiadas) que se logró, además de la conceptualización 
inherente y la definición de términos básicos acerca de los temas abordados. Pero sobre todo, 
se expresa esta importancia, en los resultados teóricos logrados acerca de la evaluación de las 
variables centrado en el aprendizaje y orientado al mejoramiento del conocimiento de la 
creatividad artística y del devenir del arte plástico nacional, en sus más representativos 
exponentes. 
1.4.2 Importancia práctica 
 Esta se refiere a la evidencia de que se prevé aprobar fácticamente, la posibilidad de 
emplear adecuadamente los instrumentos devaluación de nuestras variables. En otras palabras, 
mediante esta investigación, se validará la influencia del estilo artístico de exponentes 
nacionales contemporáneos y sus contenidos temáticos en el desarrollo de la calidad de la 
creatividad artística de los estudiantes de la muestra. 
1.4.3 Importancia social 
 La cual hace referencia a la población que será beneficiada con los resultados de la 
investigación, quienes en un sentido muy estricto, serían los estudiantes de la especialidad de 
Educación Artística en la especialidad de Artes Plástica; asimismo, los docentes de áreas de 
esta especialidad o afines, por cuanto el desarrollo conceptual es de un potencial muy 
abarcador o aglutinante incorporando los ajustes o acomodaciones del caso. 
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Adicionalmente, no debemos olvidar también como población beneficiaria, a las autoridades 
de la Facultad y la Universidad así como a los especialistas en didáctica de la especialidad, por 
el interés particular que tienen en estos temas en torno a las artes plásticas. 
1.4.4 Importancia metodológica 
 En este caso, se refiere a la forma particular como se orientará el proceso investigativo. 
Concretamente, alude a la confluencia de tres procedimientos metodológicos que no siempre 
se procesan simultáneamente: el procedimiento cuasiexperimental propiamente (evidenciado 
en las técnicas de los   artistas plásticos nacionales contemporáneos, sometido a probanza), el 
procedimiento diagnóstico (al detectar la situación problemática) y el procedimiento 
evaluativo (al proceder a la validación directa del conjunto de técnicas). 
 En cuanto a los alcances de la investigación a desarrollarse, se considera los siguientes 
aspectos: 
- Alcance espacial: delimitado básicamente en el distrito de Lurigancho -Chosica, que es el 
ámbito geográfico del cual provienen la mayoría de docentes y alumnos de la Institución y 
Especialidad bajo estudio. 
- Alcance temporal: según este criterio, el alcance de esta investigación ha sido 
predominantemente actual, dado que abarcará el ciclo académico 2016 –I. 
- Alcance temático: que incluirá fundamentalmente a las dos variables en juego, 
conocimiento acerca del programa de técnicas de los   artistas plásticos nacionales 
contemporáneos y la calidad creativa de los estudiantes de la muestra. 
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- Alcance institucional: que se circunscribe específicamente a la especialidad de Artes 
Plásticas de la Facultad de Ciencias Sociales y Humanidades de la Universidad Nacional de 
Educación Enrique Guzmán y Valle La Cantuta. 
- Alcance social: que involucra directa o indirectamente, a los docentes y alumnos 
propiamente de la especialidad específicamente. 
1.5 Limitaciones de la investigación     
Las limitaciones o dificultades que se presentaron fueron los siguientes: 
- Limitaciones orden logístico o de accesibilidad a las fuentes primarias: 
 Esto alude al hecho de presumir que se presentaron dificultades para obtener la 
autorización o el tiempo adecuado en la especialidad para proceder a la investigación. Lo 
mismo sucedió en cuanto a los colegas de la especialidad. Esto se superó en gran medida 
mediante la obtención de la autorización correspondiente luego de gestiones especiales, así 
como con la adecuada sensibilización y coordinación. 
- Limitaciones de orden operativo: 
 Lo cual se refirió a las suspensiones de clases en la especialidad por diversos motivos 
como la realización de plenarias, la celebración de efemérides y otros aniversarios, etc.; las 
dilaciones administrativas y otros eventos que mermaron en algo nuestro potencial operativo. 
No obstante, se neutralizó en gran medida el efecto negativo de estas situaciones, 





-Limitaciones de orden bibliográfico. 
Se refiere a la escasez de fuentes bibliográficas de primera mano respecto al tema 
general y a la inexistencia de dichas fuentes para el tema específico. Se afrontó estas 
dificultades, mediante el acceso a algunas fuentes de temática afín, el acceso a bibliografía 
extranjera, especialmente mexicana y argentina, el empleo de tesis e investigaciones al 
respecto y la asesoría especializada correspondiente. 
-Limitaciones de orden formativo: 
 Esto se refiere a nuestras propias limitaciones de conocimiento e información sobre 
temas técnicos especializados como la parte estadística y epistemológica por ejemplo, lo cual 
se afrontó buscando y obteniendo la asesoría correspondiente.         
 
 













Capitulo II.  
Aspectos teóricos 
 
 2.1 Antecedentes del estudio                
Se han considerado trabajos relacionados a nuestras variables en calidad de 
antecedentes. Los más resaltantes por su afinidad temática con nuestro tema de estudio son los 
siguientes:  
2.1.1 Antecedentes Internacionales  
Gómez A. (2001) en su investigacion: “El aprendizaje que dan las artes: la 
perspectiva de los estudiantes de secundaria” Tesis presentada para obtene el grado de 
licenciado en Educación por el arte en la Facultad de Educación en la Universidad de Bogotá. 
Presentan resultados de algunos años de trabajo en el campo de la Educación Artística, 
tiempo en el que logró construir una estructura conceptual sobre los procesos implicados en la 
enseñanza y aprendizaje artístico. Representan la primera etapa de una investigació n sobre la 
comprensión de los procesos de enseñanza interdisciplinaria de contenidos artísticos en la 
educación básica, específicamente en la escuela secundaria. 
26 
 
El objetivo principal fue la descripción y el análisis de la enseñanza de contenidos 
artísticos desde la perspectiva de distintos sujetos: estudiantes y profesores de secundaria. El 
instrumento fundamental empleado como fuente de recolección de datos fue las entrevistas 
cualitativas a profundidad y observaciones de aula. 
En relación a los aprendizajes que se obtienen de las artes, desde la perspectiva de los 
jóvenes del taller de artes plásticas en ambas escuelas y en las diez entrevistas realizadas se 
observaron distintos niveles de desarrollo. Con relación a los aprendizajes que obtiene a través 
del taller de artes plásticas los cinco alumnos hicieron referencia al componente expresivo del 
arte, agregando con cierta “reserva” algunos elementos de la manera en que se apropian de 
estos aprendizajes. 
Finalmente, de modo apreciativo, concluye que a pesar de la búsqueda y formulación 
de métodos innovadores, aún no se encuentra la fuerza necesaria para alcanzar una síntesis 
entre el hombre y la naturaleza, un equilibrio entre una racionalidad técnica y una racionalidad 
comunicativa, una armonía entre razón-sentimientos y vivencias estéticas, una integración 
entre reflexión y acción lo cual es socializado hacia los jóvenes quienes también manifiestan 
serias contradicciones entre lo útil y lo ornamental del arte. 
Alvarado, M. (2011): “Estrategias didácticas para elevar el nivel de la identidad 
cultural en los estudiantes de ecoturismo de la Universidad Estatal del sur de Manabí”.  Tesis 
para optar al Grado de Magister en educación con Mención en turismo en la Universidad 
Estatal del sur de Manabí.  
Este trabajo da repuesta a las insuficiencias del proceso de enseñanza aprendizaje del 
idioma inglés para estudiante de ecoturismo de la Universidad Estatal del sur de Manabí. 
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El objetivo de esta investigación es la implementación de una estrategia educativa para 
mejorar la identidad cultural de los estudiantes a través del proceso de enseñanza aprendizaje 
del idioma inglés. 
Se orienta principalmente a la relación entre el idioma inglés y las necesidades 
profesionales de los estudiantes. Se comprobó que no hay una correspondencia entre las 
necesidades sociales del profesional de ecoturismo y la formación cultural de los estudiantes 
de esa carrera. Existe además un insuficiente tratamiento teórico y metodológico 
potencialidades culturales en el contenido de las diferentes asignatura y disciplina del plan de 
estudio de la carrera. 
Para contribuir al rescate de la identidad cultural de los habitantes del cantón Jipijapa 
desde la enseñanza del idioma inglés, se requiere de la recopilación de textos a cerca de 
lugares turísticos, gastronomía, folklor y música. 
Es esencial que los especialistas de ecoturismo estén preparados para mostrar el acervo 
cultural de Jipijapa a los turistas que visiten el cantón. 
De ahí que este trabajo contemple la elaboración de un folleto en idioma inglés como 
fuente de referencia para los docentes y estudiantes de la carrera de ecoturismo, de modo que 
estos puedan enriquecer sus conocimientos culturales, gastronómicos y de identidad de la 
región Jipijapense. 
Aguirre A. (2013): “Contradicciones y falsedades del discurso del arte 
contemporáneo”. Tesis previa a la obtención de la licenciatura en artes plásticas en la 
Universidad Central de Ecuador en la Carrera de Artes Plásticas. 
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Se concluye que sin importar la antigüedad o novedad de una técnica artística, es 
apropiado realizar un análisis para saber si es prudente acoger o desechar alguna forma de 
expresión, es ilógico e intolerante pensar que el progreso artístico está en realizar cosas cada 
vez más descabelladas e inentendibles y pretenciosamente rellenadas con exagerada retórica e 
intelectualismo. 
Además, se concluye que para los artistas del siglo XXI, se volvió más complicada la 
innovación en el arte. Para bien o para mal el siglo XX saturó de expresiones artísticas al 
mundo; de una manera progresiva y de exagerada aceleración se fueron consumiendo los 
recursos artísticos a utilizar para la creación, por esa razón la responsabilidad para el artista de 
este siglo se incrementó drásticamente y si bien es casi imposible innovar en cuanto a técnica, 
es posible innovar en cuanto a temática. El análisis de la realidad histórica que vivimos dota al 
artista de infinidad de temáticas que deben ser abordadas de modo crítico y dotando de 
aportaciones intelectuales verdaderas que contribuyan al progreso artístico. 
Finalmente, es imprudente meter en un mismo saco todos los modos expresivos de la 
contemporaneidad; sin duda también existen creaciones geniales que avanzan a la par del 
desarrollo tecnológico, pero por esa misma razón es importante que la gente involucrada en el 
mundo del arte posea pautas críticas fuertes para diferenciar al labioso estafador del artista que 
se autoimpone parámetros de calidad en la creación. 
Bastidas, J. (2012): “Las artes plásticas como técnicas de desarrollo de la creatividad 
en niños y adolescentes”. Tesis para optar el título de Licenciada en Psicología Educativa en 
la Especialización Educación Básica en la Universidad de Cuenca (Ecuador). 
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Las artes plásticas tienen un papel fundamental en el desarrollo de la creatividad en el 
niño a nivel escolar, por eso se tuvo como objetivo central que   mediante sus técnicas lúdicas 
como: el dibujo, modelado y pintura, el niño ejercite su flexibilidad, originalidad e innovación, 
creando trabajos únicos e irrepetible, pudiendo expresar en ellos sus sentimientos, 
pensamientos y emociones.  
Se concluye que aunque las artes plásticas se han fomentado en la educación actual en 
la llamada Cultura Estética, se siguen evidenciando dificultades para enseñar, en virtud de que 
la mayoría de docentes no están preparados metodológicamente, las materias con más fuerza 
luchan para conseguir más horas para ellas en un apretado horario, y sobre todo al momento 
de impartirlas solamente se reduce a seguir modelos, lo cual ocasiona que el niño no desarrolle 
su capacidad creadora. 
2.1.2 Antecedentes Nacionales 
Vargas, C. (2013) “Estrategias didácticas para el desarrollo de la identidad cultural 
Mochica en Educación primaria en una Institución Educativa de San José de Moro-
Libertad”.  Tesis para optar al Grado de Magister en educación con Mención en Currículo en 
PUCP. Lima-Perú. 
El objetivo principal de la investigación es analizar las estrategias didácticas para el 
desarrollo de la identidad cultural Mochica de los alumnos, previstas por los docentes del nivel 
primario de la mencionada institución, desde tres elementos de su planificación: la selección 
contenidos; la selección de materiales educativos; y desde la programación de sus actividades 
para identificar los tipos de estrategias aplicadas por los docentes. 
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La investigación es cualitativa de nivel exploratorio, basada en la metodología de 
estudio de caso. Se seleccionó intencionalmente un total de 10 sesiones de aprendizaje de 
1ero, 3ero y 5to grados de primaria, cuyas capacidades demostraron un vínculo directo o 
relevante con los contenidos de la Identidad Cultural Mochica, permitiendo su selección para 
el análisis de la programación de las estrategias didácticas de los docentes.  
Entre los resultados más importantes del estudio, se concluye que los docentes sí 
planifican estrategias que promueven el desarrollo de la identidad cultural Mochica de sus 
alumnos en las áreas de Personal social, Ciencia y ambiente y Arte. Sin embargo, las 
estrategias previstas en mayor medida son aquellas que facilitan la adquisición del 
conocimiento y el desarrollo de habilidades cognitivas; mientras que aquellas que permiten la 
adquisición de actitudes, valores y normas, son las menos planificadas por las docentes. En las 
programaciones de áreas como Comunicación y Matemática, no se ha encontrado ningún tipo 
de estas estrategias, puesto que en ellas no se acogen contenidos relacionados al desarrollo de 
la identidad cultural Mochica. 
Andrés, A (1996) en su tesis titulada: “La cultura popular de Chalcos: danzas, fiestas y 
ceremonias”. Es una investigación de naturaleza etnográfica y descriptiva en el que se rescata 
los usos, costumbres, fiestas, música, danzas y cantos en el departamento de Ayacucho, así 
como la aplicación de estas expresiones folklóricas en el proceso de enseñanza – aprendizaje 
en la Educación Básica. Se concluye que estas expresiones populares contribuyen al desarrollo 




Campos, M. (2011) sustento la tesis titulada: “La identidad cultural Lambayecana en 
los estudiantes del VII ciclo de educación secundaria, del colegio nacional de San José 
Chiclayo-Perú”, para optar  al título profesional  de licenciado  en  Historia y Geografía en la 
Universidad Católica Santo Toribio de Mogrovejo. 
El objetivo principal de la investigación fue determinar el nivel de identidad cultural 
lambayecana, en los estudiantes del VII ciclo de educación secundaria, del Colegio Nacional 
de San José, el estudio responde a una investigación descriptiva simple, con un enfoque 
cuantitativo-cualitativo. 
Mediante el presente estudio, nos permitió identificar, que para fortalecer la identidad 
cultural lambayecana en los estudiantes, se enseña exclusivamente la historia prehispánica; 
dejando de lado todos los demás períodos de la historia en su conjunto; y a su vez es estudiada 
en una mínima parte de la geografía regional. Además, se comprobó que los estudiantes del 
VII ciclo de educación secundaria, tienen un deficiente conocimiento sobre los elementos 
identitarios, tales como la historia, la religiosidad popular, la gastronomía, el folclor, la lengua 
y la naturaleza lambayecana.  Para ello se aplicó un test sobre la identidad cultural 
lambayecana (en base a los elementos identificados), a los estudiantes del VII ciclo, de 
educación secundaria, del Colegio Nacional de San José, ciudad de Chiclayo.  
Llego a concluir los siguientes  resultados obtenidos mediante el test, revelan que el 
10,0% de estudiantes se encuentra en el nivel deficiente, respecto a la identidad cultural 
lambayecana, el 45,6% obtuvo un nivel regular, un 41,1% se ubica en el nivel bueno, mientras 
que un 3,3% de estudiantes están en el nivel muy bueno y 0,0% en el nivel excelente. En tal 
sentido, el nivel de identidad cultural lambayecana, de los estudiantes del VII ciclo de 
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educación secundaria del Colegio Nacional de San José, es regular, puesto que el 45,6% de 
estos, obtuvieron una calificación entre 21 y 40 puntos de los 100 fijados en el test. 
Machaca, Y. (2011): “El graffiti como recurso didáctico y su influencia en la actitud 
social y creativa de los alumnos del 4º grado del nivel secundario de la institución educativa  
Jorge Chávez’ del distrito de Santiago de surco de la UGEL 07  de San Borja-Lima -2010”. 
Tesis sustentada para optar al Grado Académico de Magíster en Ciencias de la Educación con 
Mención en Didáctica de las Ciencias Sociales. 
Este trabajo de diseño cuasiexperimental planteó objetivos respecto a optimizar las 
particularidades creativas y sociales de estudiantes de secundaria. Mediante trabajos de 
diversas características y dimensiones, plasmaron temas significativos para los estudiantes. De 
ello, se concluyó que el grado de influencia del graffiti como recurso didáctico  en la actitud 
social y creativa  de los alumnos del 4to grado del nivel secundaria de la Institución Educativa 
de Jorge Chávez del distrito de Santiago de Surco de la UGEL 07 de San Borja-Lima, es 
altamente significativo. Asimismo, se concluyó que el grado de influencia del graffiti como 







 2.2 Bases teóricas                                        
 2.2.1. Bases teóricas generales.                                                       
         2.2.1.1. Bases epistemológicas.  
- El arte clásico para Hegel: en él se realiza la concordancia entre la idea y la forma. 
La idea ya no es abstracta, por tanto indeterminada, sino comprendida de un modo concreto. 
El contenido de este arte es el espíritu en tanto que espíritu interiorizado. La forma 
correspondiente a esta manifestación de la idea es la persona humana. El cuerpo humano es la 
aparición sensible adecuada a esta idea. 
Por ambas partes, por parte del espíritu y por parte de la sensibilidad hay una 
convergencia que posibilita está realización ideal. El cuerpo no está considerado como algo 
del mundo sensible sino como una "forma natural del espíritu-Naturgestalt des Geistes-y el 
espíritu en esta fase es de tal suerte que puede entrar completamente en esta manifestación 
natural. 
Las siguientes citas, nos muestran rasgos de la valoración estética de Hegel, que van a 
la par de los estilos artísticos de vanguardia: 
“El arte es el que nos ofrece apreciaciones de las formas universales, haciéndolas 
aparentes y sensibles“(Hegel) 
“Lo que buscamos en el arte lo mismo que en el pensamiento, es la verdad.”(Hegel).  
“Despertar el alma: tal es, según dice, el objetivo final del arte... su objetivo consiste en 




La postura filosófica de Hegel respecto al Arte es adecuada o compatible con las bases 
teóricas que sustentan o justifican la producción artística contemporánea (abstractos, 
surrealistas o naif - gráfico). Esto se evidencia en lo siguiente: 
-El arte, mediante la belleza, promueve el ejercicio de la libertad espiritual e 
intelectual. Su obra Estética (1832) fue un punto de referencia importante para la estética 
contemporánea al aplicar los principios de superar lo tangible o la mera reproducción de la 
naturaleza. 
- Según Hegel, el arte puede evocar en nosotros  y hacer sentir a nuestra alma todos los 
sentimientos, que es un área en el que la creatividad es  totalmente viable e incluso 
indispensable. Y esta creatividad está ligada a aspectos emotivos, afectivos, espirituales. 
-El arte utiliza la gran riqueza de su contenido para completar la experiencia que 
tenemos de nuestra vida exterior, es decir todo lo tangible o visible. Por otro lado el arte 
evoca, de una forma general, sentimientos y pasiones que mayormente se plasman en obras no 
figurativas, las que son la base de estilo de los artistas nacionales contemporáneos. 
En el fondo, a partir de Hegel, la estética ya no se va a ocupar más de la belleza 
natural, sólo se va a ocupar de aquella belleza que por su existencia pretende expresar algo y 
por tanto ser espiritual. Se puede decir incluso que es a través de la belleza artística como 
descubrimos la belleza natural. Gracias a Cézanne empezamos a ver y a comprender la 
Provenza, por las descripciones de Proust empezamos a ver y a apreciar Normandía. Es una 
tesis atrevida pero en realidad creo que podría defenderse. 
Lo que en la estética hegeliana no me parece admisible es la tesis de la superación del 
arte. Ya hemos visto cómo Hegel la justifica. El arte es una manifestación sensible de la idea. 
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Si la idea llega a su apogeo ya no necesita manifestación sensible, es la filosofía la que nos la 
hace comprender, igualmente ya no necesita una aproximación religiosa porque la filosofía 
toma a su cargo también la tarea de la religión. Hegel no niega la importancia del arte para la 
evolución de la humanidad y dentro del curso de esta evolución. En Grecia, como hemos visto, 
el arte es la manifestación más adecuada a la idea porque en esta época la idea es aún una idea 
particular. Hegel considera que en esta época la función del arte está ya superada. Esto no 
quiere decir que él sostenga que ya no puede haber más obras de arte. Pero estas obras de arte 
ya no pueden, como ocurría en el pasado, cumplir su destino como portadoras de la idea. 
   2.2.1.2. Bases psicológicas 
La psicología presenta múltiples teorías acerca de la creatividad, entre las cuales 
tenemos a las siguientes: 
Teoría Asociacionista 
Se relaciona la capacidad asociativa con la creatividad, el proceso de libre asociación 
crea un puente entre el problema y la solución. El proceso de la combinación nueva será tanto 
más creativo cuanto más alejados estén los elementos asociados. Las posibilidades de producir 
asociaciones remotas que dan como resultado un producto creativo, son observadas, por 
ejemplo, en un cocinero, que mezcla ingredientes en una receta que poco o nada combinan o 
armonizan, o en diseñadores de moda, que hacen una combinación poco usual de materiales. 
Es interesante poner en práctica en las escuelas tipos de ejercicios o actividades que 







El fundamento de esta teoría es que el encuentro de la persona con su propio mundo, 
con el entorno y con el mundo del otro es lo que posibilita la creatividad  
Es un “encuentro” entre sujeto y objeto; la forma cómo el sujeto ve al objeto hace la 
diferencia entre un creador y otro. 
El científico tiene un encuentro con un problema que no es percibido por otros, el 
artista tiene un encuentro emocional intenso con su entorno; en ambos, el acto les conduce a 
una ruptura del equilibrio personal, que impulsa a la búsqueda de una solución que 
restablecería el equilibrio (el científico “encuentra” la solución al problema científico, el 
artista “encuentra” el paisaje que quiere pintar). 
Teoría de la Transferencia. 
Joy Paul Guilford (1967); desarrolla la teoría intelectual de la creatividad la que 
demuestra que el individuo creativo está motivado por el impulso intelectual de estudiar los 
posibles problemas y encontrar soluciones a los mismos. 
Guilford; no le importa el campo en el que se desarrolla la creatividad, pues lo 
considera como un simple elemento de aprendizaje y aprender es captar nuevas informaciones 
o establecer relaciones nuevas con informaciones viejas. Todo aprendizaje contiene un aspecto 
general, transmisible a otros cometidos de carácter general, y otro específico, no transmisible. 
Teoría Gestáltica 
 Hay una fuerte analogía entre el proceso de pensar creativo y el proceso perceptivo: 
comprender significa captar conexiones, entre los estímulos percibidos, generando relaciones 
de tipo casual o formal. Según esta corriente, el proceso es más creativo y el producto más 
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novedoso cuanto más marcado aparece el cambio de orden, la diversidad de conexiones. 
Wertheimer aplicó en forma directa los aportes de la Psicología de la Gestalt al proceso de 
pensamiento creativo. Él opina que un problema se corresponde con una figura abierta, y 
produce en el que piensa una tensión que hace que de inmediato lo impulse al restablecimiento 
del equilibrio, o sea, hacia la “figura cerrada”.  
También utiliza el vocablo creativo como sinónimo de productivo, y considera que el 
enfrentamiento a un problema se asimila con un esquema de representación similar a una 
figura abierta. Entonces, esto significa transformar productivamente el planteamiento inicial 
del problema: iniciar una búsqueda a través de una especie de hilo conductor, mediante el cual 
cada percepción no queda aislada, sino que se vincula o anuda directamente con la siguiente. 
Hay que aprender a mirar de una forma distinta un problema; desterrar la rutina con la que se 
hace y darle un giro al percibir. 
2.2.1.3. Bases pedagógicas 
Si la creatividad es una intrínseca disponibilidad para la invención que posee todo ser 
humano en mayor o menor escala, su realización pasará por la ejecución de actos de relación 
todavía no efectuados, por la elaboración de combinaciones todavía no hechas y por dejarlas a 
disposición de los demás para su análisis, todo ello de forma estructurada y planificada. 
La pedagogía de la creatividad rechaza, por esa razón, la educación para el 
conformismo. Requiere apertura de espíritu a experiencias nuevas, animar a los educandos a la 
acción y a la responsabilidad, a amar el peligro y, por otra parte, seguridad personal, confianza 





A pesar de la necesidad imperiosa que existe de seres creativos, el análisis funcional de 
la institución escolar nos demuestra que, en la práctica, ésta, no sólo suprime, sino que castra 
las capacidades creativas de los educandos. En su lenguaje inconsciente parece querer afirmar 
que sus objetivos distan mucho de querer "formar hombres autónomos, creativos y 
responsables" y que, a nivel institucional, no está al servicio de la sociedad. Por eso se dedica 
a "informar" en función de las necesidades actuales y vistas a corto plazo de la sociedad, 
colocando a cada uno en un puesto determinado del universo racional que lo envuelve, 
contribuyendo a conservar la coexistencia de las pesadas estructuras sociales, garantizando la 
perpetuación de los sistemas y no preparando a los humanos para enfrentarse a los choques de 
los inevitables y, a los ojos de la mayoría, imprevisibles cambios sociales. 
Pero es un hecho demostrado que la misma naturaleza de la evolución de los seres 
humanos, de las comunidades y de la sociedad, de la misma manera que los efectos de los 
fenómenos que ellos producen, exigen una constante acción creadora, constantemente 
renovada y en permanente devenir. 
Este conjunto de hechos y de fenómenos sociopsicológicos, actuando mediante la 
acción de su propio movimiento y mediante la esencia mudable de su propia naturaleza, exige 
por ser intrínsecamente autovalorizadora, la adaptación al cambio de los mismos hechos y 
fenómenos sociales de una manera necesaria. 
La creatividad y el cambio se presentan, por ello, como características fundamentales 
de la existencia humana. Impedirlas es oponerse a la misma naturaleza de la evolución 
humana. Incentivarlas y orientarlas, es colaborar en el proyecto de reedificación y valorización 




Las potencias, existentes de un modo distinto en cada individuo, llevan, mediante su 
acción evolutiva, al organismo humano a adaptarse a los sucesivos cambios exteriores y luego, 
mediante mecanismos y procesos de retroacción, promueven la evolución y el cambio interior, 
preparando la naturaleza biosociológica de los individuos para que surjan y se desarrollen sus 
propias actitudes, tendencias y habilidades, al mismo tiempo que dan respuesta a sus 
necesidades interiores. 
Ello se debe a que, según Carl Rogers, proceso creativo es la aparición de un proceso 
nuevo en el modo de relacionar las actividades, nacido de la unidad del individuo por un lado 
y, por otro, de la materia, acontecimientos, personas y circunstancias de la vida. 
Siendo, en consecuencia, el desarrollo de la creatividad de las personas, la primera 
exigencia de las sociedades modernas al proceso enseñanza-aprendizaje, el educador, usando 
los métodos y técnicas más adecuados, deberá centrar su acción educativa en incentivar para 
el aprendizaje por descubrimiento, dentro de una estimulación para el invento y de una 
motivación para la creatividad, reforzando de ese modo las operaciones intelectuales de sus 
alumnos y desarrollando sus funciones psicológicas. Toda esta actuación deberá orientarse a la 
consecución y concretización de los objetivos individuales de las personas en una educación 
original, divergente, funcional para integrarlos en el medio social de hoy y de mañana, y en su 
futuro profesional. O un ocio educativo más funcional.                                             
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2.2.2. Bases teóricas específicas     
 2.2.2.1. Programa de técnicas de artistas plásticos nacionales contemporáneos 
   2.2.2.1.1. Definición y descripción del programa 
Múltiples son las teorías que estudian el cerebro humano y el sistema nervioso central 
en general, que dejan evidencia de su estructura y funcionamiento en un programa sistemático. 
Aparte de la teoría de las inteligencias múltiples, ya la psicología gestáltica había acuñado el 
término gestalten como paradigma de funcionamiento molar o modular del cerebro en función 
de aprendizaje. 
En principio, se puede definir el Programa  como un recurso didáctico diseñado por el 
profesor para lograr el desarrollo de competencias de diverso orden. Integra diferentes 
estrategias y conocimientos a través de la participación activa del profesor y del alumno, 
quienes –motivados por un propósito común– desarrollan actividades en un tiempo 
determinado, las cuales son evaluadas y retroalimentadas permanentemente. El Programa 
promueve, además, la metacognición del proceso de aprendizaje. 
Este programa se marcará con sesiones, separatas y ejercicios prácticos en los cuales se 
enfatizará los estilos y técnicas de los artistas plásticos contemporáneos mencionados en el 
presente trabajo.  
Algunos datos informativos acerca del Programa, son los siguientes: 
- Autora:  Mg.  Yesica Gómez Choque 
   
- Procedencia: Lima – Perú. 
 
-  Administración: Colectiva. Tipo dirigida o monitoreada. 
 




- Duración:  20 sesiones de 40 minutos cada una. 
 
- Calificación:    Manual computarizada. 
 
- Tipificación:             Programa estandarizado para experimentación. 
 
- Uso:   Educación Universitaria 
 
2.2.2.1.2. Técnicas artísticas 
En el lenguaje artístico, se define a los materiales con los que se realizan obras, por 
ejemplo técnica del óleo, de la acuarela, técnica de la nogalina, etc. Por otro lado, técnica 
artística está muy ligada al estilo artístico, que es lo que nos referimos en el presente proyecto. 
Se define, desde esta perspectiva a la técnica del artista, como un conjunto identificable de 
características que permiten agrupar a una serie de obras o autores, los cuales compartirán 
elementos estables en cuanto a su forma y contenidos, permitiéndonos afirmar que tal obra o 
autor pertenecen a un u otro estilo. En general hay un importante grado de flexibilidad ya que 
cada autor introduce sus propios elementos; sin embargo siempre habrá de permanecer aquella 
esencia que realmente defina al estilo. 
2.2.2.1.3. El arte plástico peruano 
El sector de las Artes Plásticas en el Perú cuenta con diversas instituciones dedicadas a 
la formación de artistas plásticos y a la difusión de las principales muestras de la plástica 
nacional y extranjera. 
En Lima existen numerosas sedes constituidas por museos, centros culturales y 
galerías, donde se exhiben permanentemente piezas representativas de las artes plásticas, 
principalmente peruanas. Destacan, el Museo de Arte de Lima (el más completo del país), el 
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Museo de Arte Colonial Pedro de Osma y la Pinacoteca del Museo del Banco Central de 
Reserva. Entre los centros de formación profesional de este sector, sobresalen en el país, la 
Escuela Nacional de Bellas Artes, dependiente del Ministerio de Educación; la especialidad de 
Educación Artística en las especialidades de Artes Plásticas, Música y Teatro en la 
Universidad Nacional de Educación y la Facultad de Arte de la Pontificia Universidad 
Católica del Perú. 
Artistas plásticos de todo el país se congregan en Lima cada dos años para exponer sus 
obras en la Bienal Nacional de Lima, donde simultáneamente se realizan exposiciones de 
renombrados artistas internacionales. 
En la actualidad, más de un millón quinientos mil peruanos están dedicados a esta 
actividad, formando focos de desarrollo empresarial en todas las regiones del país. 
 El sector artesanal se viene adaptando sin mayores problemas en el mundo 
globalizado, sin embargo es necesario modificar algunos elementos que obstaculizan su 
desarrollo y que le permita una respuesta más inmediata y efectiva a los cambios actuales. 
  El Instituto Nacional de Cultura ha creado el Centro Nacional de Capacitación 
Artesanal (CENCA) destinado a capacitar a los artesanos de la Nación. Por su parte el 
Ministerio de Industria y Turismo organiza anualmente el simposio Promo artesanía, 
importante medio para crear estrategias de desarrollo artesanal a nivel nacional. 
2.2.2.1.4. Estilo artístico de Fernando de Szyszlo 
Fernando de Szyszlo es uno de los artistas abstractos latinoamericanos que hablan de 
una tradición no europea, específicamente indígena en su trabajo. Inkarri ha sido considerado 
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como una de sus obras maestras. El título, que es en quechua, la lengua indígena de los Andes, 
es indicativo del interés de Szyszlo en la conexión con las antiguas tradiciones americanas. 
Aunque la pintura parece totalmente abstracta en un primer momento, el título apunta a una 
narrativa específica, lo que nos permite leer la pintura simbólica en lugar de términos 
puramente formales o abstractos. Inkarri se refiere a una leyenda en la que el último 
gobernante Inca, Túpac Amaru, cuyo cuerpo fue despedazado en 1572 por los españoles, 
vuelve a recuperar su reino de los colonizadores. A diferencia de la generación anterior de 
indigenistas peruanos, de Szyszlo utiliza un lenguaje totalmente abstracto y contemporáneo 
para comunicar esta narrativa revolucionaria. En lugar de registro de los datos históricos de la 
Túpac Amaru leyenda, Szyszlo ha sugerido la resurrección del Señor en formas flotantes y 
altarlike que convocan un universo evocador y mágico 
En las obras de Fernando de Szyszlo se identifica claramente la utilización de mucha 
textura y color. También utilizó adecuadamente la luz y las sombras en sus pinturas. Sus 
cuadros son influenciados por las corrientes cubistas, surrealistas, informalista y de arte 
abstracto. 
Además de su labor como pintor, su gran afición por la literatura lo condujo a entablar 
grandes amistades con varios literatos como Emilio Adolfo Westphalen . Posteriormente, llevó 
a cabo importantes proyectos con varios de estos personajes, como la creación, con el poeta 
Emilio Adolfo Westphalin, de la revista “Las Moradas”. Asimismo, en 1996, publicó 
“Miradas furtivas”, una recopilación de diversos artículos escritos desde 1955 sobre el arte 
contemporáneo y precolombino. Finalmente, cabe recalcar que Szyszlo es miembro de la 





Fernando de Szyszlo Valdelomar nace en Lima, 5 de julio de 1925 es un artista plástico 
peruano de renombre, conocido principalmente por su trabajo en pintura y escultura. Es uno de 
los más destacados artistas de vanguardia del Perú y una figura clave en el desarrollo del arte 
abstracto en América Latina. 
Tras un frustrado intento de estudiar en la Escuela de Arquitectura, en 1944 ingresó en 
la Escuela de Artes Plásticas de la Universidad Católica de Lima, donde tuvo como maestro al 
pintor expresionista austriaco Adolf Winternitz. 
Dos años después abandonó la Escuela y prosiguió una formación autodidacta centrada 
principalmente en la vanguardia artística internacional y en el arte precolombino. En 1947 
realizó su primera exposición, de clara influencia cubista. Poco después fue la impronta 
surrealista la que dejó huella en su producción.  
En la década de 1950 expuso en numerosas ocasiones en su país natal y también en 
Estados Unidos y Europa, actividad que se vio incrementada en la siguiente década, cuando 
realizó series como Apu Inca Atawallpaman (1963) y Paisaje (1969). Entre los años 1970 y 
1980 llevó a cabo nuevas series pictóricas dentro de una tendencia expresionista y abstracta de 
fuerte cromatismo, con ejemplos como Interiores (1972), Waman Wasi (1975) y Anabase 
(1982), reflejo esta última de su continua experimentación con espacios abiertos, en los que 
juega con la luz, los reflejos y la profundidad. 
Para 1974 se calculaba que tenía más de 1500 obras y en la década de los ochenta fue 
condecorado con la Orden de las Artes y Letras en el grado de Caballero por la República 
Francesa (1981), así como por el gobierno chileno, que le impuso  la condecoración Bernardo 
O'Higgins en el grado de Gran Oficial  (1987) y en el año 2011 recibió la máxima 
condecoración peruana representada en la Orden del Sol en el grado de Gran Cruz. En julio de 
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2011 se inauguró una  amplia retrospectiva de su obra en el Museo de Arte de Lima que  duró 
hasta octubre. 
 Actualmente sus obras pueden apreciarse en   el Museo   de Arte  Moderno de España; 
el Museo de las  Américas en Washington D.C.; el Museo de Arte Moderno de México; The 
Guggenheim Museum en Nueva York; Museo de Bellas Artes de Caracas; Museo de Arte de 
Lima; Museo de Arte Moderno de Río de Janeiro;  The   National  Museum of Contemporary 
Arte en Seúl; en la Universidad de Essex, entre muchos otros.  
 De Szyszlo está comprometido con la promoción de las ideas liberales en su país, lo 
que se concretó en la formación del Movimiento Libertad, que fundó junto a su amigo Mario 
Vargas Llosa. 
En 1947, se casó con la poetisa peruana Blanca Varela con la que tuvo dos 
hijos: Vicente de Szyszlo, reconocido arquitecto, y Lorenzo de Szyszlo, quien fallecería en un 
accidente aéreo. Después de su divorcio, se volvería a casar con Liliana Yábar. 
  Actualmente se sigue desempeñando como pintor. Es reconocido a nivel mundial por 
su larga trayectoria en el mundo artístico por ser un buen pintor plástico. Es también 
reconocido en el Perú, por algunas de sus obras como: Inkarri, Orrantia, Cámara ritual, Cuarto 
de paso, Sol negro, Visitante, Waman Wasi, Interiores, entre otros. 
2.2.2.1.5. La abstracción lírica 
Es una tendencia dentro de la pintura abstracta que se desarrolló a partir de 1910 que se 
toma usualmente como referencia para marcar el comienzo de la pintura abstracta. 
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La abstracción lírica es la expresión espontánea de los sentimientos a través de la 
pintura o la escultura. En ella se construyen formas libres, improvisadas e irregulares. El 
origen de la abstracción lírica, es la necesidad interior del artista, que rige la selección de 
colores y la distribución de las formas. 
2.2.2.1.6. Abstracción geométrica 
La funcionalidad y la armonía del orden matemático se convierten en la categoría 
mental primordial de este horizonte  de problemas  artísticos,   que   se   impone la tarea de 
volver objetivo la realidad no figurativa (emociones, ideas).  Las paralelas que se cortan, el 
cuadrado en toda su firmeza, la recta que no se ve turbada por la relatividad, la curva que en 
cada uno de sus puntos forma una recta,   son hechos que aparentemente nada tienen que ver 
con las necesidades cotidianas del humano, pero que se vuelven de gran trascendencia a partir 
del momento en que se convierten en arte. 
La abstracción geométrica toma forma en estilos tales como la abstracción post- 
pictórica, la pintura Colour Field, el Op Art, el minimalismo, etc. 
2.2.2.1.7. Estilo artístico de Gerardo Chávez 
Si bien Gerardo Chávez es un pintor peruano contemporáneo, su estilo en esencia es 
muy similar al Surrealista que tuvo sus inicios en 1924, aproximadamente, en Paris. 
Gerardo Chávez se expresa aplicando un automatismo puro , con muy poca lógica y 
racionalidad, busca el inconsciente humano, el mundo onírico de los  sueños de las personas, 
se aleja mucho de la realidad, crea formas abstractas y crea figuras simbólicas que representan 
la realidad, usa mucho los desnudos, vacíos, el caos, usa mucho el pensamiento oculto y 
prohibido, aplica el erotismo como realidad onírica, muestra el sexo de forma impúdica. 
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 Muestra interés por el arte de los pueblos, algunas de sus obras son indigenistas; 
muestra el arte de los niños y de los dementes, también. 
En conclusión todas las características, mencionadas sobre el estilo de Gerardo 
Chávez, son características propias del Surrealismo, es decir Chávez es un pintor, 
prácticamente, surrealista. 
A comienzos de los 90, Gerardo Chávez desarrolla sus lúdicas y coloridas imágenes de 
carruseles, que evocan la infancia y las entrañables ferias ambulantes con juegos mecánicos. 
Este autor presenta un gran cariño hacia todo aquello que genera diversión infantil, muestra de 
ello es su creación El Museo del Juguete que reúne una gran cantidad de juguetes de antaño, 
cuadros en relación a los juguetes, objetos de diversión infantil, etc. Debido a este gran cariño 
y pasión, recrea esta obra pictórica. 
 Algunos criterios de composición son los siguientes: 
a. Unidad: Desde un punto de vista onírico, posee elementos interrelacionados como 
los niños, los colores, el carrusel, los caballitos de juguete, etc. 
b. Organización de espacio: Se aprecia una aglomeración de elementos dentro de un 
espacio muy reducido, no existe una distribución adecuada. 
c. Centro de Interés: Son, en la mitad izquierda, el niño encima del caballo y , en la 
mitad derecha, el ser cadavérico de negro encima de otro caballo. 
d. Simetría o Asimetría: La obra presenta un equilibrio de las mitades por el balance 
de los elementos presentados. 
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e. Contrastes y Armonía de Contrastes: La pintura presenta muchos contrastes y 
entre todos ellos se aprecia una armonía, pues se aplican colores primarios, 
básicamente, fuertes y vivos que generan alegría. 
f. Círculos Cromáticos: Presencia de colores vivos, intensos, fuertes, de contraste. 
g. Ritmo y Movimiento: La pintura, posee movimiento, acción y dirección. 
h. Recorrido Visual: La imagen nos lleva primero desde los centros de interés de las 
2 mitades, antes mencionadas, hacia el contorno del carrusel y sus alrededores. 
i. Esquemas Compositivos: Usa esquemas compuestos, pues aplica el esquema 
circular, para el carrusel, el rectangular, etc. 
Las obras de Gerardo Chávez son una mezcla de ciertos elementos como exhibición de 
temas tabú; lo misterioso, oculto, arcano; el mundo espiritual malvado; sentimientos y 
emociones opuestas y muy distantes como desesperación, angustia, temor, pánico, tristeza, 
alegría, fantasía, felicidad, etc.  
Gerardo Chávez busca generar en el observador una experiencia fuera de lo común, 
fuera de los estándares de experiencias humanas, quiere hacer sentir esa rareza, anormalidad, 
exageración y libertinaje al contemplar sus obras. 
En esta obra pictórica de Gerardo Chávez, se observan estos elementos nuevamente. Se 
aprecia, de forma general, un carrusel o juego mecánico de feria  para los niños lleno de 
colores primarios, infantiles, alegres apreciados en el techo del carrusel, ropa de los infantes, 
caballos y columnas de metal delgadas; se observa lo espiritual malvado con el ser monstruoso 
y cadavérico de ropa negra que podría simbolizar a la muerte; se aprecia la exageración en la 




Gerardo Chávez nació el 16 de noviembre de 1937 en la ciudad de Trujillo, Perú. A la 
edad de 5 años queda huérfano de madre. En 1954 viaja a la ciudad de Lima para proseguir 
sus estudios y trabaja en el taller de su primer maestro, su hermano mayor el pintor Ángel 
Chávez, pero será en 1955 cuando ingresa a la   Escuela Nacional Superior de Bellas Artes del 
Perú que recibe la enseñanza de profesores como Don Carlos Quispez Asín, Ricardo Grau, 
Sabino Springett y Juan Manuel Ugarte Elespuru. Durante todo su período de estudiante fue 
becado por sus notables calificaciones, egresando en 1959 con la famosa "promoción de oro". 
En 1960 logra viajar a Europa con sus escasos recursos económicos en compañía de sus 
colegas Tilsa Tsuchiya y Alfredo Bazurco. Tiene un sobrino que se llama Pedro Dc que reside 
en New Jersey - EEUU. Y Pedro Dc tiene un amigo que se llama Dj jeeimy. Se establece en la 
ciudad de Florencia, Italia. En 1961 la ciudad de Viareggio le concede el Premio al mejor 
pintor extranjero. Reconocimiento que lo consolida con su destino. En la ciudad de Florencia 
realiza su primera exposición personal, luego se traslada a Roma invitado por la Galería 
Sextina, en esta ciudad se quedara un año. Será en Italia que su arte desarrolla una atmósfera 
cargada de imágenes oníricas, pero fue gracias a su manera de apreciar las manchas que 
encuentra en las viejas paredes romanas que descubre todo un universo de imágenes 
fantasmagóricas que influyen en su obra, ello ocasiona en su pintura un despertar hacia una 
morfología mágica, misteriosa y personal que lo acerca y conecta con el surrealismo. 
En 1966 participa en la bienal de Venecia. En 1967realiza su primera exposición 
individual en París, prefasiada por su amigo Roberto Matta. En esta etapa de su madurez y 
guiado por el deseo de estudiar la pintura de los hombres antiguos, realiza diversos viajes. 
Visita las cuevas de Altamira - España en 1970, viaja al sur de Argelia en 1973 para conocer 
50 
 
los frescos de Tassili yvisita la Isla de Pascua en 1975 y 1977. Es en 1973 que Chávez crea la 
serie llamada "La Metamorfosis del agua", obras de gran formato que muestran seres únicos y 
fantásticos como "Medusa" y "Zeus". Su evolución creativa posee ahora un lenguaje personal 
y maduro que nos acerca a lugares de una originalidad cargada de símbolos y figuras tétricas. 
En 1974 la ciudad  de Bruselas le entrega el premio a la mejor exposición del año. Dos años 
después recibe nuevamente el premio de la crítica a la mejor exposición del año y también 
recibe el Premio Nichido de París. 
Es en la década de los 70 que trabaja sobre tela usando la técnica del pastel graso, estas 
obras ("La Montaña de los agitados" "Depuis Longtemps" "Dedos Locos") son de una 
singularidad especial pues es notorio el gran dominio del pastel.  
Después de varias exposiciones personales y colectivas en París, es invitado a presentar 
su obra en distintos países de Europa. Tenía 39 años de edad, cuando el Museo Royal de 
Bellas Artes de Bélgica adquiere. En una de sus exposiciones personales en Bruselas, una de 
sus más importantes obras en pastel graso titulado "El Transparente Habitado". En 1978 la 
ciudad de Trujillo le otorgó la Medalla de Plata en reconocimiento a su labor realizada en 
Europa. En 1979 la promoción de egresados de la Escuela de Bellas artes de Lima llevó su 
nombre. En 1981 sienta un precedente al realizar la Primera exposición Retrospectiva de un 
pintor viviente en el Perú, con más de 160 obras bajo el título de "25 años de pintura" llevado 
a cabo en el Museo de Arte Italiano de Lima. 
En 1983 organizó en su natal Trujillo la Primera Bienal de Arte Contemporáneo. Por 
esos años abandona los pasteles grasos y vuelve al óleo para trabajar su pintura en grandes 
contrastes donde sobresale la serie denominada "Mitología del Futuro", (1986 - 1987) obras de 
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gran formato donde predominan tonos negros y blancos. En 1987 es invitado a la 19 bienal de 
Sao Paulo, Brasil. 
En 1988 se le otorga en lima “las palmas magisteriales con la orden de gran maestro”. 
En losaños 90 en su reencuentro con el Perú realiza con yute y barro y en grandes dimensiones 
"El otro Ekeko" posteriormente "La Procesión de la Papa' en el año de 1995. Paralelamente 
desarrolla el tema del carrusel, temática que está totalmente ligado a su infancia ("Caballitos 
del alma" "Autómatas del Carrusel"). 
En 1996 comienza a trabajar con la Galería Elite de Miami, era la  primera vez que su 
obra se difundía en los Estados Unidos. En 1997 es invitado para realizar su primera 
exposición individual en este país. Chávez lo título "Recuerdos". En 1999 el Molaa, Museo 
Latinoamericano de Long Beach de los Ángeles le organizó una importante retrospectiva 
llamado "Ritmos de lo Fantástico" con más  de 50 obras. Para el año 2000 creó en su ciudad 
natal el Espacio Cultural Angelmira que alberga una Galería de arte, una librería y un Café 
bar, completando este espacio cultural en el 2001 con la creación del Museo del Juguete. 
 En el 2000 también recibe en Lima por su trayectoria artística el premio Teknoquímica y ese 
año la Galería Uffizi de Florencia lo invita a que done su autorretrato para que forme parte de 
su colección. Realiza en el 2001 una gran exposición en el ICPNA de Lima, oportunidad que 
permitió al público limeño ver sus diversas  etapas de evolución creativa. 
 En el 2003 organiza en el Museo de Artes Visuales de Santiago de Chile una 
exposición homenaje a su gran amigo Roberto Matta A partir del 2004 comienza a construir 
con sus propios recursos y a las afueras de la ciudad de Trujillo lo  que sería el Primer 
Museo de Arte Moderno del Perú, que fue  inaugurado el 30 de noviembre del 2006. Esa 
noche Chávez es condecorado con la Orden del sol en el rango de Gran Oficial. En marzo de 
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ese mismo año había sido nominado para el Premio Príncipe de Asturias. El 2 de diciembre 
del 2006 se le concede las llaves del distrito de San Isidro. El 18 de enero del 2007 el alcalde 
de Lima Luis Castañeda Lossio le entrega la Medalla de la Ciudad de Lima. En el 2007 
proponen nuevamente su candidatura para el premio Príncipe de Asturias. El viernes 6 de 
noviembre de 2009, en la ciudad de Trujillo, el Presidente del Congreso lo condecora con la 
medalla de honor del Congreso en el grado de Gran Cruz, máxima distinción que otorga esta 
Institución. 
2.2.2.1.8. Arte primitivo: mitos y leyendas 
 
Se trata de una de las manifestaciones artísticas más antiguas de las que se tiene 
constancia, ya que, al menos, existen testimonios datados hasta los 40.000 años de antigüedad, 
es decir, durante la última glaciación. Por otra parte, aunque la pintura rupestre es 
esencialmente una expresión espiritual primitiva, ésta se puede ubicar en casi todas las épocas 
de la historia del ser humano y en todos los continentes exceptuando la Antártida. Las más 
antiguas manifestaciones y las de mayor relevancia se encuentran en España y Francia. Se 
corresponden con el periodo de transición del Paleolítico al Neolítico. Del primero de los 
periodos citados son las extraordinarias pinturas de la Cueva de Altamira, situadas 
en Santillana del Mar, Cantabria (España). 
2.2.2.1.9. Creencias populares: surrealismo 
 
Son todas aquellas ideas, concepciones erróneas o sin basamentos científicos, que 
existen en un amplio sector de la población, o todo aquello en lo que se cree y cuya base, cuyo 
origen, se desconoce. 
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Tienen su origen en el hogar, en la calle, en la conversación con el ignorante, en la 
propia cuna, porque desde muy pequeños se ha reiterado instruido en nuestra educación, en 
mayor o menor grado, por los adultos, muchas de las cosas que hoy son creencias. 
2.2.2.1.10. Estilo artístico de José Tola 
A nuestro juicio, en este tipo de análisis de definir el estilo artístico de un 
representante, es necesario llegar a ciertas hipótesis o generalidades que engloben la mayor 
parte de sus obras, puesto que los artistas pasan por etapas. Se puede mencionar lo siguiente 
sobre la obra de José Tola: 
-José Tola ha logrado lo que muy pocos: un estilo propio, divorciado de las normas, 
cánones y convenciones tradicionales de aceptación artística como forma de vida. El artista 
trata temas relativos tanto a estados interiores como a juicio a juicios sociales exteriores. 
-Existe una verdad en la estela del trabajo del artista: no busca engañar ni confundir con el 
mensaje transmitido.  
-Apreciamos en la obra del artista un claro predominio de imágenes lúdicas. Un 
camino difícil de llevar a cabo, luego de haber realizado estudios académicos en escuelas 
conservadoras; todo ello con el afán de liberación sincera expresada en su evolución como ser 
humano, hombre, pintor e individuo – juez de una realidad aplastante. 
-La existencia de una versatilidad y elasticidad asombrosa de símbolos pictóricos 
propios de significación tanto profunda como superficial. 
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-Claro juego de polaridades: temas relacionados con lo pictórico y lo lineal. 
Predominio de lo pictórico en sus composiciones, conjugado con una leve carga lineal de peso 
y forma relacionada con el (aparente) color puro. 
-Leve tratamiento de variación de tonos sobre aquellos colores “puros” con el fin de 
otorgar cierto movimiento adicional a la obra. Este tema se encuentra íntimamente vinculado a 
la enseñanza académica, que refleja estudios de continuidad básica sobre la unidad pictórica 
objetiva. 
-Utilización del color para sustituir los diversos niveles de profundidad en la pintura, 
así como sometimiento bajo el color a sus personajes y símbolos, sin ubicar a los personajes 
de sus obras en un “universo físico” ni optar por un juego onírico o de representación inversa 
(El cazador de estrellas y el juego de oscuridad en las estrellas), ánimo de radiografía como 
símbolo de una realidad alterada. 
-La serie “Los hombres que no bajaron al infierno” encara nuevos retos, de menor 
dificultad sensacional. Sin embargo, aquella presencia del sosiego y la calma en la obra 
simbolizada en la obra  no deja  de expresar el sentido de la fuerza y lucha por la 
reconsideración de lo sensible. Ejemplo de ello son las obras Yo en tu mar me ahogo, El 
músico de la reina y El cazador de estrellas, las tres de clara importancia narrativa, de 
correspondencia absoluta entre sus propios personajes, mensajes silenciosos sobre el secreto 






Uno de los artistas plásticos peruanos más destacados por su originalidad e intensidad. 
José Tola nació en Lima en 1943. Empezó su vida artística en 1963 cuando ingresó a "La Real 
Escuela de San Fernando". A partir de ahí, su carrera ha sido un constante viaje y una 
constante experimentación: ha visitado España, Alemania, Grecia, Turquía, Irán, Afganistán, 
Pakistán e India “manejando una kombi”; ha sido instigado y perseguido por la ley por su 
labor de editor de publicaciones pornográficas; se ha recluido largas temporadas a “crear”. 
Tola es esquivo, díscolo, malicioso; músico y escritor. Su línea vital se despliega en cada una 
de sus telas y los asombrosos volúmenes de algunos de sus objetos. 
2.2.2.1.11. Figurativismos 
Figurativismo o arte representacional es el arte que más se ha buscado en todo el 
mundo por sus pinturas más reales de los mejores autores del modernismo de figuras, 
entendiendo éstas como objetos identificables mediante imágenes reconocibles; bien sea 
procurando la verosimilitud, bien sea distorsionándolas de alguna forma: idealizándolas, 
intensificando alguno de sus aspectos, u optando por una u otra forma de representación La 
denominación platónica de "artes imitativas" asocia el arte figurativo al concepto de mimesis. 
2.2.2.1.12. Reseña del arte plástico nacional 
 
El arte peruano ha logrado fama mundial gracias a la obra de artistas tan dispares como 
Grimanesa Amorós y Marcos Zapata. El arte de Perú se remonta a la cultura Cupisnique 
asentada en el litoral del Pacífico y a la cultura Chavín al norte de la actual Lima. Estas dos 
culturas, surgida en torno al siglo IX a.C trabajaban el oro y la plata y elaboraban cerámicas. 
56 
 
La civilización incaica, bajo cuyo imperio se encontraba Perú en el siglo XVI, dejó una 
influencia de gran importancia en el arte peruano. En los museos de Perú, como el de Arte de 
Lima se pueden contemplar reliquias de esta era y Machu Picchu nos queda como hermosa 
memoria de los que fue el Imperio de los Inca y el icono más conocido de la arquitectura de 
Perú. 
Habiendo introducido los españoles el estilo pictórico europeo, éste se desarrolló a 
principios del XVI en la escuela cuzqueña, formada por artistas peruanos de origen indígena 
quechua. Diego Quispe Tito fue una sus mayores figuras y sigue siendo hoy en día uno de 
los artistas de Perú más valorados. Durante el siglo XIX, el pintor peruano Ignacio Merino 
capturó de forma sobresaliente la esencia del romanticismo francés. Hoy en día, el arte 
peruano sigue aprovechando la herencia de su pasado precolombino. 
La escultura en el Perú republicano ha tenido sus principales exponentes durante el 
siglo XX. Durante las décadas decimonónicas, la ausencia de una academia nacional impidió 
el surgimiento de escultores. Así, las obras plásticas que engalanaban recintos públicos  y 
privados en el Perú a lo largo del siglo XIX eran en su gran mayoría producidas en talleres de 
Europa o por artistas del Viejo Mundo. Así, son de mencionar el monumento ecuestre a Simón 
Bolívar, obra del escultor italiano Adamo Tadolini (1788-1868); y el monumento a Cristóbal 
Colón, elaborado en Roma durante el gobierno de Ramón Castilla (1851). Con la celebración 
del Centenario de la Independencia (1921) surge la primera generación nacional. Muchos de 
ellos giraron en torno a la Escuela Nacional de Bellas Artes de Lima, fundada el 28 de 
septiembre de 1918; inaugurada oficialmente el 15 de abril de 1919, cuyo primer director fue 
el pintor Daniel Hernández. 
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Lozano D.  (1865-1936) Autor de obras entre las que destacan el monumento ecuestre 
a Antonio José de Sucre y la estatua de Leoncio Prado. Su obra cumbre es el monumento a 
Ramón Castilla, ubicado en la plazuela de La Merced, en el Centro Histórico de Lima. 
Ocaña A. (1893-1980). Su obra más conocida es el monumento a Francisco Bolognesi 
que reemplazó al realizado por Agustín Querol durante el gobierno de Manuel Odría. Sin 
embargo, su obra cumbre fue el grupo escultórico La Patria, calificado por la Academia 
Internazionale di Pontzen di Lettere, Sciense ed Arti de Nápoles como el monumento más 
bello de la humanidad. 
Miguel Baca Rossi (1917- ) Lambayecano. (Véase artículo sobre Miguel Baca Rossi) 
Joaquín Roca Rey (1923- ) Limeño, fue Premio Nacional de Escultura en 1951. Entre sus 
muestras se cuentan 38 personales y 150 colectivas en numerosos países. 
Raúl Franco Ochoa (1955-) Limeño. Estudió en la Escuela Nacional de Bellas Artes, 
de la que después fue docente. Entre sus obras destacan el Monumento a losHéroes del Cenepa 
y al campeón olímpico Edwin Vásquez Cam, ubicados en Lima. Autor de bustos en los cuales 
denota apreciable habilidad para el retrato artístico, son de mencionar los realizados en  torno 
a las figuras de Fernando Belaúnde (2003), Horacio Zeballos (2001), Juan Landázuri (1997), 
Alejandro Graña (1996) y Raúl Acha Rovira (1995), entre otros. Un hito destacable en su 
trayectoria artística ha sido la figura del historiador Jorge Basadre, al cual ha encarnado en 
distintas ocasiones. En 1995 lo plasmó en un busto ubicado en la Biblioteca Nacional de Lima, 
cuya réplica da desde el 2003 nombre al Hall Basadre del Palacio de Gobierno del Perú. En el 
2004, realizó una versión sedente del personaje el cual se halla en la Casa Basadre de Tacna. 
Finalmente, el 2005 lo esculpió en mármol para el mausoleo familiar del personaje. 
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Luis Peña y Peña (Guadalupe) Ica Perú. Fue alumno de Artemio OcañaEscultura 
Ecuestre Ramón Castilla, la “Bruja de cachiche”, relieve “La leyenda de Huacachina”, San 
Martín en Pisco, Luis Jerónimo de Cabrera (Fundador de la ciudad de Ica), escultura al 
aviador Renán Elías Olivera (Óvalo del estadio José Picasso Peratta) ciudad de Ica. 
2.2.2.1.13. Repercusión del arte plástico nacional 
Las artes plásticas peruanas cuentan con representantes de primera calidad, que a pesar 
de las dificultades presupuestales, no dejan de crear y difundir las nuevas tendencias de la 
pintura y escultura. Cada vez con más fuerza, muchos peruanos son testigos de numerosos 
espacios que sirven para transgredir conceptos y presentar propuestas que alientan la 
personalidad propia de las artes contemporáneas en el Perú.  
  Después del papel preeminente que había tenido el arte indígena de los pueblos 
andinos, a partir de mediados del siglo XX, otras tendencias estilísticas empezaron a 
difundirse en la pintura peruana. El grupo de los llamados independientes bajo el liderazgo de 
Ricardo Grau se abrió a las influencias del muralismo mexicano (Alejandro González, Enrique 
Camino Brent y otros) y del realismo social (Sabino Springett, Teodoro Núñez Ureta), y 
volvieron géneros como el bodegón, el desnudo y el paisaje puro. En el campo de la escultura, 
artistas como Joaquín Roca Rey y Jorge Piqueras lograron superar el convencionalismo de las 
décadas anteriores, introduciendo innovaciones modernistas. Durante los años 50, el arte 
abstracto entró en el Perú, sobre todo a través de la actividad de Fernando de Szyszlo. En lo 
sucesivo, este estilo se convertiría en la tendencia principal, marcada, al inicio, por figuras 
geométricas, luego del informalismo europeo y el expresionismo abstracto norteamericano. 
Más tarde, y de nuevo a través de la obra de Fernando de Szyszlo, la referencia al tiempo 
precolombino se extendió como un rasgo típico del arte peruano. Artistas como Alberto 
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Dávila, Gaston Garreaud o Eduardo Eielson buscaban la combinación de lo precolombino con 
lo moderno, una tercera vía entre el colonialismo cultural y el folclore nacionalista. A 
mediados de los años 60, artistas como Luis Arias Vera, Jesús Ruiz Durand o Rafael Hastings 
se abrían a nuevas formas artísticas del vanguardismo internacional, como el pop-art .  
Durante los años 70, finalmente, comenzó el retorno de la figuración en el arte peruano, que se 
manifestó en tres tendencias: el realismo (como en el caso de Bill Caro), el expresionismo 
(Sérvulo Gutiérrez, David Herskovitz y las esculturas de bronce y cuero de Cristina Gálvez) y 
el surrealismo (Gerardo Chávez, Alberto Quintanilla y otros). Entre los escultores peruanos, 
destacan sobre todo Miguel Baca Rossi y Víctor Delfín. José Tola y Antonio Máro son unos 
de los artistas más conocidos de los últimos años. 
2.2.2.1.14. Problemática del arte plástico nacional 
 
 Los principales problemas del arte plástico nacional son las siguientes: 
 
-Carencia de difusión académica: quiere decir que no está en el imaginario de los 
padres como una carrera o profesión el arte o la didáctica de las artes, lo que produce que más 
allá de la Escuela de Bellas Artes y algunas universidades, no existe adecuada cantidad de 
oportunidades para los jóvenes que quieran estudiar arte de modo más profundo. 
 
-Poca difusión de espacios para el arte: más allá de alguna infraestructura estatal y 
de algunas municipalidades, no existe una política de difusión constante para estimular la 




-Carencia de actividades de estímulo: por ejemplo, exposiciones individuales, 
colectivas, retrospectivas, homenajes, etc., donde todas estas actividades sean espacios de 
difusión para niños y jóvenes que puedan emprender alguna actividad artística. 
2.2.2.2. Calidad creativa  
2.2.2.2.1. Creatividad abstracta 
  La abstracción es entendida como una operación mental, mediante el cual una 
determinada propiedad del objeto se aísla conceptualmente, para reflexionar. Cada día 
utilizamos la abstracción para entender, explicar, conceptualizar, en fin para todas las 
actividades mentales. 
En los diversos campos del saber, podemos encontrar la abstracción como base o 
requisito para desarrollar altos niveles intelectuales; como es en el caso de la investigación 
científica, el cual requiere llevar a un alto grado la abstracción como para poder hacer 
resúmenes, comparaciones, conclusiones y presentar un nuevo conocimiento.  
 El concepto de arte abstracto se aplica a muchas y distintas artes 
visuales: pintura (pintura abstracta), escultura (escultura abstracta) y artes gráficas (artes 
gráficas abstractas). Su aplicación a otras artes plásticas, como la arquitectura (arquitectura 
abstracta) o a artes no plásticas (música abstracta, danza abstract o literatura abstracta). En el 
arte la abstracción juega un rol importante junto con la creatividad, entendida como una 
manera especial de pensar, sentir y actuar; que conduce a un logro producto original, funcional 
o estético, bien sea para el propio sujeto o para el grupo social al que pertenece. 




2.2.2.2.2. Creatividad lirica 
  La creatividad lírica dice que debemos aprender a ver, no solo como recepción de las 
cosas, sino como comprensión de que son únicas y en un momento único. Ver lo concreto de 
modo que captemos la máxima realidad, y ser así, realistas. 
Después nos dice cuáles son las condiciones para desarrollar una actitud creativa, para 
ver y responder, para ser consciente y sensible ante lo que percibimos. 
Y esas condiciones son: 
1. La capacidad de asombro. Asombrarse, sorprenderse, maravillarse… y gracias a ello, 
la reacción es creativa. Los niños viven así. Pero los adultos creemos que 
sorprendernos de algo es un signo de ignorancia. Perdemos nuestra capacidad de 
asombro con la edad, pero es ésta la premisa de toda creatividad, ya sea en el arte o en 
la ciencia. 
2. La capacidad de concentración. Significa una atención especial en un tema concreto y 
en un tiempo, el presente. Erick nos recuerda que solo existe el aquí y el ahora. 
3. La experiencia del Yo. Lo que significa poder percibir que somos los verdaderos 
artífices de nuestros actos. Es lo que hacemos en la vida lo que nos va a dar identidad. 
“El Yo solo es fuerte en la medida en que actúa.” En resumen, creer en uno mismo y 
en lo que hemos sido capaces de hacer, pues solo con nuestras experiencias tenemos 
conocimientos reales. 
4. La capacidad de aceptar el conflicto y la tensión que surgen de la polaridad, es decir, 
de las cosas contradictorias u opuestas, y no negarlos .Los conflictos son el origen del 
sentimiento de asombro, del desarrollo de la fortaleza. 
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5. Tomar conciencia de los conflictos, experimentarlos profundamente, aceptarlos, es una 
de las condiciones de la creatividad. Sobre todo, poder ver que hay cosas que son 
iguales y a la vez distintas, y que esa diferenciación es parte de la creatividad de la 
propia existencia. 
6. La voluntad de nacer todos los días. Que significa, ir pasando fases, adquiriendo 
capacidades nuevas, hacia nuevos estados donde poder utilizar las fuerzas de un modo 
más libre y completo. 
2.2.2.2.3. Creatividad geométrica 
La creatividad geométrica no trata directamente la tipografía como lo pudieron hacer 
otros movimientos más pluridisciplinares como el dadaísmo o el futurismo. Pero de alguna 
forma sí podemos observar que las bases del cubismo tiene un eco poderoso en posteriores 
vanguardias y por consiguiente en la forma en que estas tratan la tipografía: una composición 
mucho más libre, donde prolifera la experimentación formal y estético. 
2.2.2.2.4. Creatividad mixta 
Las creatividad mixta son aquellas en las que se utilizan varias técnicas distintas como 
pueden ser rotuladores y pastel, ceras y pastel, temperas y aerógrafo, etc. Hay algunas técnicas 
que son incompatibles, por ejemplo, no se puede pintar con acrílico sobre óleo ya que se 
despega. 
Un ejemplo de esta creatividad mixta en el arte visual, es un procedimiento de alta 
calidad plástica que combina la tinta china y las ceras, ya que ambas no se mezclan entre sí. Se 
pinta un dibujo con ceras sin cubrir totalmente el papel y a continuación se extiende la tinta 
sobre todo el papel incluido el dibujo. Como la tinta es un procedimiento húmedo deberá tener 
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un soporte de papel suficientemente consistente para que no se enrolle. Una vez que la tinta ha 
secado, en unos 15 minutos aproximadamente, se raspa con el canto de una espátula o 
cuchilla. Como la tinta no se ha pegado a  la cera cae con facilidad dejando ver el dibujo 
hecho a ceras y el fondo en el cual no se ha  pintado con las ceras en color negro, el tramo 
correspondiente a la tinta. Donde la cera no tocó el papel en profundidad tendrá un negro 
matizado, dejando ver la textura de la cera. 
2.2.2.2.5. Creatividad subjetiva 
González Rey (2006) explica una subjetividad constituida tanto en el sujeto individual 
como en los diferentes espacios sociales en que este vive. En ese sentido, una creatividad 
subjetiva es muy personal y que varía de significado de acuerdo al individuo o el contexto. 
  Un sujeto que no es un reflejo de lo social sino mucho más que esto, es decir, un 
individuo que produce dinámicamente sentido subjetivo -como unidad que integra elementos 
diferentes, imposible de ser comprendida por procesos estandarizados- en tanto está afectado 
por el entramado su configuración subjetiva, atravesada por su propia historia y las 
configuraciones que se establecen en el campo social. 
2.2.2.2.6. Creatividad casual 
La creatividad casual está asociada a la originalidad, vista desde Hauser, resulta un 
concepto relativo: «El salto de la naturaleza al arte, del conjuro a la imitación de la naturaleza; 
de la mera invocación a la ficción consciente, es irreconstruible; lo único evidente es que, tan 
pronto como se ha dado este salto, cesa la originalidad absoluta y comienza la historia de las 
formas susceptibles de ser aprendidas, continuadas y desarrolladas.» (pp. 425-426) Y esa 
relatividad se la determinan los marcos en que puede expresarse: «Como el arte, por razón de 
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su propia naturaleza, sustituye las cosas por signos, y como hay siempre menos signos que 
cosas, es inevitable que el arte muestre un cierto esquematismo y convencionalismo.» (p. 426). 
Sobre los límites de realización de la originalidad, el carácter histórico y relativo del concepto, 
la dialéctica del enfrentamiento originalidad-convención o novedad-tradición, versan las 
siguientes consideraciones que seleccionamos como importantes conclusiones de la reflexión 
de Arnold Hauser: 
- Cada obra y cada parte de ella es ya el resultado de un enfrentamiento entre 
originalidad y convención, entre el principio de lo nuevo y el de la tradicionalidad. 
- Ninguna obra por muy original que sea, puede poseer novedad en todo respecto, 
en cada uno de sus elementos y aspectos. Toda obra de arte situado en una conexión histórica 
y no conocemos ninguna fuera de esta conexión muestra, junto a sus rasgos originales, rasgos 
también convencionales. 
Sin elaborar la manera especial y el estilo, no es posible expresar las ideas en la forma 
original, y sin originalidad - no hay el genio. En el libro «la Genialidad y la locura» C. 
Lambrozo lleva algunos puntos de vista a este rasgo distintivo del genio. Lambrozo escribe 
que la originalidad es aquella cualidad que distingue agudamente el genio de la persona 
talentosa la fantasía de una persona talentosa reproduce lo que ya alguien había encontrado, y 
la fantasía del genio - completamente nuevo. La primera hace los descubrimientos los 
confirma, segunda inventa y crea. La persona talentosa es el tirador que da en el blanco que 
nos parece casi no accesible; el genio da en el blanco que incluso no podemos ver. 
¿Cómo estimar la obra? Solamente la inmortalidad puede responder a esta pregunta. Es 
imposible enumerar todas las fuentes de la originalidad, como es imposible tener en cuenta 
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todos los momentos de que depende la creación de los genios, pero es posible intentar repartir 
una serie de los factores principales que son necesarios para creación (creatividad). 
Dieciocho factores generalizados de la creatividad crean las premisas para el 
surgimiento del don de la genialidad. La persona que no tiene tales factores generalizados de 
la genialidad, no creará la obra inmortal. Pero si la persona dotada tiene todas cualidades 
necesarias que son propias para el genio, en este contexto hay un problema excepcionalmente 
importante e interesante: repartir aquellos rasgos individuales de una persona que ejercen la 
influencia sobre el estilo de la creación; tales rasgos de una persona que se puede nombrar 
fuentes de la originalidad. 
2.2.2.2.7. Creatividad espontanea 
El arte espontáneo es el que surge en el aquí y ahora como una expresión que no tiene 
la intención de perdurar sino de provocar.  Los grafitis de las calles son una muestra de arte 
espontáneo y las leyendas en los frentes de ciertos edificios también.  
El arte que se realiza sin ensayo previo, y con sólo la improvisación. La obra surge 
principalmente de imaginar y soñar. Navegando a golpe de intuición, el creador espontáneo 
sólo atiende a su rumbo particular, y zarpa sin piloto en una dirección que prescinde 
alegremente de convencionalismos tales como las reglas de la perspectiva, la técnica o los 
materiales tradicionales. 
2.2.2.2.8. Creatividad gráfica 
El arte asociado a la creatividad gráfica es el arte figurativo, el cual es un   arte, 
manifestado sobre todo en la pintura y la escultura, que imita la naturaleza, copiándola, lo que 
lo griegos denominaban  “mímesis” y tuvo una gran manifestación en el arte clásico. No exige 
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en el observador ningún esfuerzo mental para comprenderlo, pues todo está expuesto ante los 
ojos de quien lo contempla. Así cuando vemos un paisaje, un retrato, una naturaleza muerta, 
etcétera, comprendemos inmediatamente el mensaje que el artista nos quiere transmitir.  
Fue la primera expresión del arte del hombre, maravillado ante lo  natural, y ya lo 
hallamos en las antiquísimas pinturas rupestres.  
El arte medieval plasmaba figuras religiosas y en el Renacimiento éstas fueron 
sustituyéndose por las figuras humanas en la nueva concepción antropocéntrica del mundo. 
2.2.2.2.9. Vinculo emotivo 
 El vínculo emotivo se suele identificar y relacionar el afecto con el aspecto emocional, 
pero son fenómenos distintos aunque, sin  duda, relacionados. Mientras la emoción es una 
respuesta individual interna que informa de las probabilidades de supervivencia  que ofrece 
una situación, el afecto es un proceso de interacción social entre dos o más personas. Dar 
afecto  implica realizar un trabajo no remunerado en beneficio de los demás: hacer un regalo, 
visitar a un enfermo, explicar un concepto o una idea a un compañero de curso, demandan un 
esfuerzo: el afecto es algo que se transfiere.  
 Por eso se dice que las personas dan afecto y reciben afecto. Las  emociones, en 
cambio, no se dan ni se quitan: se experimentan. Hoy por hoy la psicología tiende a afirmar 
que el afecto es una necesidad básica, fundamental. De hecho, no hay ninguna duda que el 
desarrollo personal es precario, incompleto, sin desarrollo emocional, afectivo. Casi en forma 
intuitiva los padres conocen  este hecho; estimulan a los bebés y  a los niños y están 
pendientes de su desarrollo físico, intelectual, y social afectivo. 
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2.2.2.2.10. Vínculos emocionales  
La textura en el arte expresa emoción. Una pintura de acuarela, por ejemplo, por lo 
general tiene un tono muy suave y plácido por la forma en que la pintura se absorbe en la obra. 
Generalmente no hay pinceladas individuales, sino un paisaje suave donde los bordes se 
mezclan entre sí. Una obra con trazos muy definidos, de percusión, como una pintura de 
Vincent Van Gogh, hará el papel de un tono emocional diferente.  
En este tipo de arte, los trazos de pincel siempre darán a la pintura un tono ansioso, no 
importa cuál sea el tema. Incluso una noche estrellada puede verse vertiginosa y 
desconcertante. El arte moderno a menudo toma el papel de textura en la expresión de la 
emoción aún más. Los artistas modernos pueden utilizar clavos y otros objetos afilados para 
hacer que un trabajo se vea amenazante y violento, o usar textiles y cosas suaves para dar una 
sensación de comodidad o abrigo. 
2.2.2.2.11. El género y la creación artística 
  A partir de los años sesenta, la perspectiva feminista aportó un replanteamiento de la 
situación artística y de la historia que traía detrás, desplazando la mirada hacia el discurso 
femenino y, no sólo eso, hacia la detección de las ausencias de las mujeres en la historia del 
arte socialmente aceptada y construida. Se inauguró un prolongado y fructífero esfuerzo para 
rescatar los nombres de las mujeres artistas excluidas de la historia y por averiguar y 
evidenciar las razones de esa nada ingenua ni natural exclusión. Esta postura, no sólo mostraba 
una lista cada vez más amplia de nombres, sino que sacaba a la luz las fallas de un discurso y 
de un concepto artísticos centrados en un modelo específico y pretendidamente universal de 
artista creador. La aparición de ese punto de vista crítico y reconstructor de la historia ha 
supuesto, entre otras consecuencias, la partida de defunción de una visión del arte única y la 
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puerta de entrada de otros discursos, visiones y representaciones caracterizados en su conjunto 
por la multiplicidad y la diferencia. La creatividad, concepto elaborado culturalmente sobre el 
modelo del artista masculino, excepcional y con un don natural, ha debido replantear sus mitos 
constituyentes en el campo del arte, para dar cabida a otros modelos de artista que se apartan 
de esa perspectiva pretendidamente natural. 
2.2.2.2.12. Creatividad artística extendida 
El estudio e investigación de la creatividad artística no puede permanecer al margen de 
las transformaciones profundas de la esfera artística en los últimos tiempos, y ante las que las 
concepciones de artista, proceso creativo, producto creativo en artes se replantean a partir de 
este panorama interconectado y complejo: “El contexto social se convierte en continuo para la 
interacción, para un proceso de relación y tejido conjunto, creando un flujo en el que no hay 
distancia espectatorial, ningún imperativo antagonista, sino casi la reciprocidad que 
encontramos en juego en un ecosistema. Dentro de un paradigma centrado en el escuchar, la 
vieja especialización de artista y audiencia, creativo y no creativo, profesional y no profesional 
(distinción entre quién es un artista y quién no lo es) comienza a borrarse. Seguir este camino  
representa la apertura de un espacio experimental en el cual instituir y practicar un nuevo arte 
que está más a tono con los muchos modelos interactivos y ecológicos que emergen en nuestra 
cultura. 
Creo que veremos en las próximas décadas más arte esencialmente social y con 
propósito, refractario al mito modernista de autonomía y neutralidad”. (Gablik, 1995). En 
resumen, si el campo de las prácticas artísticas se transforma en las direcciones anteriormente 
consideradas, evidenciando numerosos descentramientos, ampliaciones e interconexiones, el 
ámbito de estudio de la creatividad artística también cambia. Se aleja de las perspectivas cuya 
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única o más importante referencia es la capacidad individual, la autoexpresión y la solución 
creativa focalizada en un objeto, para ampliarse hacia una creatividad relacional social, 
extendida, procesual, distribuida, interconectada y compleja. 
2.2.2.2.13. La creatividad en la educación superior 
En las estrategias creativas el estudiante adquiere un protagonismo mayor que en las 
metodologías tradicionales. El estudiante va construyendo los conocimientos y desarrollando 
habilidades mediante la búsqueda personal orientada por el profesor/a.   
En tal sentido resulta un aprendizaje más implicativo y por lo tanto más atrayente y 
motivador. Pero hay más. En estos casos el alumno/a no se limita a registrar la información 
recibida, sino que se contrasta posteriormente en grupo. Existe pues una tercera nota que es el 
carácter colaborativo o compartido del conocimiento. Se aprende confrontando informaciones. 
La enseñanza creativa se caracteriza precisamente por ser activa, motivadora, dinámica, 
implicativa. "El aprendizaje creativo hace referencia al conocimiento construido con la 
implicación activa del sujeto, desde su planificación hasta su internalización, caracterizado por 
la motivación intrínseca, estar centrado en el discente, carácter abierto del proceso y la 
autoevaluación" (S. de la Torre, 1993, p. 272). De entrada, hemos de admitir que no existen 
panaceas ni recetas generalizadas, para resolver los problemas de desmotivación. La clave, en 
todo caso, está en el profesor/a que tiene la habilidad o el manejo de estrategias para afrontar 
tales situaciones. Los profesores salen de centros de formación y Facultades de Educación 
dominando los contenidos que han de impartir; a través de la práctica van adquiriendo las 
habilidades necesarias para subsistir e incluso para actuar como buenos docentes; sin embargo, 
lo que no aprenden durante la carrera ni consiguen adquirir a través de la práctica son las 
competencias que les conviertan en "profesionales de la enseñanza innovadores y creativos". 
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Porque ésta es para nosotros la mejor definición que pueda darse de un profesor de hoy. Bajo 
esta consideración, el  profesor es algo más que un transmisor y evaluador de conocimientos. 
Hoy, resulta arcaica la imagen del profesor que lee la lección del libro de texto mientras los 
alumnos escuchan o escriben, del que se limita a dictar mientras los alumnos copian, del que 
siempre como única estrategia la exposición. El profesor ha de organizar las tareas docentes 
con más variedad de estrategias y recursos didácticos, adaptadas los objetivos y necesidades 
del grupo clase. 
2.2.2.2.14. Estímulo de la creatividad en la educación. 
En el espacio educativo, la mejora de la creatividad se ha de concretar en «una 
propuesta educativa dirigida al alumno, que se entrenará en procesos creativos, dando lugar a 
productos, en un contexto (escolar) favorecedor de creatividad».  
Cuando hablamos de enseñanza creativa, estaremos pensando en  estrategias basadas 
en el «aprendizaje relevante», en el desarrollo de  habilidades cognitivas, en una actitud 
transformadora, en una organización con actitudes innovadoras, flexibles y motivantes, en 
donde la medición toma en consideración la experiencia, la colaboración y la implicación del 
alumno. En definitiva, se trata de enriquecer los métodos con aquellos rasgos atribuidos a la 
creatividad. Logan y Logan (1980), consideran que una enseñanza creativa debe poseer los 
siguientes principios o características: 
1. Es de naturaleza flexible, para adaptarse a las capacidades, intereses y biografías de los 
alumnos. 




3. Es imaginativa. La imaginación alerta imprescindible en una enseñanza creativa. 
4. Fomenta la combinación inteligente de materiales, medios, ideas y métodos. 
5. Favorece las interacciones entre profesor, alumnos, el tema y la actividad de 
aprendizaje particular. 
6. Es de naturaleza integradora en el tratamiento de las áreas del currículo, con objeto de 
que los alumnos vean sus relaciones. 
7. Refuerza la autodirección del alumno. Máxima autodirección en un ambiente en el que 
se fomentan la curiosidad, la indagación, la investigación y la experimentación. 
8.  Implica autovaloración que, al no desarrollarse en un clima de crítica y autoritarismo, 
representa un papel importante en la enseñanza y el aprendizaje creativos. 
En definitiva, podríamos decir que la enseñanza se convierte en un proceso creativo 
cuando el individuo ve la necesidad de mejorar sus técnicas y estrategias de enseñanza; piensa 
en varias alternativas a la hora de solucionar un problema; aporta experiencias pasadas, nuevos 
conocimientos y enfoques para solucionar un problema; tiene la intención de aplicar principios 
de enseñanza creativa científicamente desarrollados; utiliza lo que ha aprendido de sus 
estudios y experiencias educativas. 
Si buscamos que la creatividad forme parte del currículum ya sea  como capacidad o como 
actitud, debería ocurrir que (Torre, 2003): 
1. Se recogiera entre los objetivos: la imaginación, la originalidad, la flexibilidad, la 
inventiva, el ingenio, la elaboración, la espontaneidad, la sensibilidad, etc. 
2. Se planteara en cualquier contenido curricular. 
3. Las estrategias docentes y actividades discentes se caracterizarán por su pluralidad. 
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4. Los recursos y materiales de aprendizaje han de ser tan variados como la metodología. 
5. La evaluación, piedra de toque en cualquier reforma, debería: utilizar una evaluación 
polivalente que recoge información a lo largo del proceso; valorar las aportaciones 
personales de los alumnos; tomar en consideración la aplicación o transferencia a otros 
contextos de lo aprendido por el alumno. 
Gervilla y Madrid (2003), resumen en cuatro los principios básicos que debe sustentar la 
escuela creativa: 
Principio de espontaneidad: que el niño exponga con libertad sus  ideas, opiniones y 
experiencias, lo que le llevará a mejorar su  confianza y seguridad en sí mismo. 
Principio de dialoguicidad: la libertad de exposición de las ideas y vivencias se realizará 
de forma recíproca entre iguales, así como entre docente y alumnos, cuidando las relaciones 
interpersonales y el trabajo en equipo. Se recompensará el saber escuchar. 
Principio de originalidad: el respeto por las ideas e iniciativa, al  margen de lo extraño 
que parezcan. Ello servirá para favorecer su flexibilidad y poner en juego la tolerancia mutua y 
respeto entre  compañeros. 
Principio de criticismo: por el que el alumno analizará los mensajes que le llegan, 
dudando de la veracidad de los mismos, construyendo y enriqueciendo las propuestas. Actitud 
crítica que debe empezar por el propio alumno y la autodisciplina. 
Estamos convencidos, que una educación más formativa, más consciente y menos 
funcionalista podría ser un buen andamiaje para que el individuo pudiera seguir aprendiendo a 
mejorar como persona, al tiempo que contribuye al mejoramiento de la vida humana (Herrán, 
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2003). Porque en definitiva, como dice Csikszentmihalyi el valor de la escuela no depende de 
su prestigio o su capacidad para enseñar a los estudiantes a enfrentarse con las necesidades de 
la vida sino, lo que es más importante, en qué grado es capaz de transmitir el disfrute de 
aprender durante toda la vida (Csikszentmihalyi, 2003). 
2.3 Definiciones de términos básicos                                
Manifestaciones artísticas. Es una generalización que usamos, por costumbre, para 
referirnos a los oficios denominados artes, cuyas manifestaciones son las obras cuya 
característica principal es la expresión de belleza. Las artes reflejan los valores de su cultura a 
través del tiempo y son producidas por individuos denominados artistas.  .El arte es una 
necesidad social mediante la cual se expresan imágenes de la realidad física y del mundo 
psíquico del ser humano que interpreta la realidad a través de ideas y creencias (Giraldes, 
2011). 
Artista plástico. El artista plástico es la persona que se dedica a las artes plásticas. 
En la mayoría de los casos el artista desarrolla varias disciplinas artísticas a la vez, por 
ejemplo, es habitual que un pintor también sea dibujante o que un escultor sea ceramista. Esto 
ocurre porque el artista se vale de sus conocimientos artísticos para realizar sus obras con 
diferentes materiales, medios y técnicas (Behague, 1983). 
Apreciación artística. Puede considerarse como el área de o conocimiento que 
estudia y valora las diferentes manifestaciones artísticas que el hombre ha realizado a través de 
su historia. Su propósito es comprender al arte como una actividad inherente en el desarrollo 
de toda sociedad humana en la cultura (Ballarin, 1993). 
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Estilo artístico. Estilo artístico es un conjunto de rasgos o signos visuales que 
caracterizan a una imagen, objeto u obra artística. El estilo nunca debe considerarse como un 
concepto rígido, en el que se presenten todos y cada uno de los signos que le caracterizan o 
distinguen, como todo concepto clasificatorio es relativo, nunca cerrado ni estricto (Arnhein, 
1993). 
Armonía. Es la relación coherente entre las formas, figuras y colores (Arnhein, 
1993). 
Contraste. Constituyen las diferencias cuantitativas y cualitativas entre las formas 
para crear un drama visual (Arnhein, 1993). 
Composición. Constituye la relación integrada y equilibrada entre las partes y un 
conjunto de formas que integran una representación, para lograr unidad en la variedad y 
variedad en la unidad (Giraldes, 2011). 


















Hipótesis y variables 
3.1 Hipótesis  
3.1.1 Hipótesis general 
El grado de influencia de un programa de técnicas de artistas plásticos nacionales en la 
calidad creativa de los estudiantes de artes plásticas de la UNE-2016, es altamente 
significativo. 
3.1.2 Hipótesis específicas 
HE1: El grado de influencia de un programa de técnicas de artistas plásticos nacionales 
en la calidad creativa abstracta de los estudiantes de artes plásticas de la UNE-2016, es 
altamente significativo. 
HE2: El grado de influencia de un programa de técnicas de artistas plásticos nacionales 




HE3: El grado de influencia de un programa de técnicas de artistas plásticos nacionales 
en la calidad creativa gráfica de los estudiantes de artes plásticas de la UNE-2016, es 
altamente significativo. 
3.2 Variables  
3.2.1 Variable independiente  
 
- Programa de técnicas de los artistas plásticos nacionales  
Definición conceptual.  El Programa como un recurso didáctico diseñado por el profesor para 
lograr el desarrollo de competencias de diverso orden. Integra diferentes estrategias y 
conocimientos a través de la participación activa del profesor y del alumno, quienes –
motivados por un propósito común– desarrollan actividades en un tiempo determinado, las 
cuales son evaluadas y retroalimentadas permanentemente 
 
3.2.2 Variable dependiente  
 
- Calidad creativa 
Definición conceptual. Es arte abstracto se aplica a muchas y distintas artes 
visuales: pintura (pintura abstracta), escultura (escultura abstracta) y artes gráficas (artes 
gráficas abstractas). Su aplicación a otras artes plásticas, como la arquitectura (arquitectura 






3.3 Operacionalización de variables     
Tabla 1.  
Operacionalización de las variables de estudios  
       
 











Programa de técnicas de 
los artistas plásticos 
nacionales  
 
“ ÑUOAPA INIYNIY” 
 
 
F. de Szyszlo. 
- Biografía  
























- El arte primitivo: 
mitos y leyendas  
Sesión 
8,9,10,11 







 José Tola 
- Biografía. 
- Figurativismos: 



























- Creatividad lirica 
1-2-3-4 a. Logrado. 
b. Moderado. 
c. En inicio 
- Creatividad 
geométrica 
5-6 a. Logrado. 
b. Moderado. 
c. En inicio 
 
- Creatividad mixta 
7 a. Logrado. 
b. Moderado. 








c. En inicio 
- Creatividad 
espontanea 
13-14 a. Logrado. 
b. Moderado. 






- Vinculo emotivo  
15-16-17-18 a. Logrado. 
b. Moderado. 
c. En inicio 
- Vínculos 
emocionales. 
19-20 a. Logrado. 
b. Moderado. 











Capítulo IV.  
Metodología 
 
4.1 Nivel de la investigación     
 Teniendo en cuenta que el nivel se refiere al grado de profundidad con que se aborda 
un fenómeno o un evento de estudio, tenemos que el trabajo realizado fue una investigación de 
nivel aplicado, porque se orientó aplicar un programa sobre artistas nacionales 
contemporáneas y sus técnicas para mejorar o potenciar la creatividad de los sujetos 
involucrados en la investigación, siendo principalmente explicados los cambios o 
modificaciones de la calidad creativa (Hernández, 2005).  
4.2. Tipo de investigación  
         Esta fue una investigación de tipo cuantitativo - experimental   de corte transversal, esto 
porque se trabajó en base a promedios, jerarquías numéricas, estadística, lo cual lo hace 
cuantitativo; experimental, en el sentido de la aplicación del Programa. Es transversal porque 
la aplicación y valoración de la creatividad no fueron en secuencia sino en un solo momento o 
período, no abarcará distintos años. 
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4.3 Métodos de investigación  
Los métodos que se emplearon de modo predominante, fueron los siguientes:  
- Inductivo-deductivo: porque partimos de los hechos o realidades educativas concretas 
para definir el problema, categorizar y conceptuar; luego, se volverá a los hechos con 
reiteración, pero cada vez mejor equipados teóricamente, ya sea en función de recolección de 
datos, estudio interpretativo, verifica torio, valorativo, descriptivo, de contraste y otros; 
- Analítico-descriptivo: porque cada elemento producto del análisis (variables e 
indicadores, por ejemplo), se someterán a un proceso de descripción con propósitos de 
definición, conceptuación y caracterización.  
4.4 Diseño de la investigación 
 El diseño que se empleó corresponde a una investigación Cuasiexperimental con 
grupos control y experimental, con etapas de pretest y postest. El programa informativo de arte 
plástico nacional se aplica en el grupo experimental. El diseño cuasiexperimental constituye 
un caso en el que la variable independiente  constituye propiamente un experimento, pero no 
se  manipula arbitrariamente sino que más bien se toma  características o grupos intactos, tal 
como se presentan en la realidad,  a modo de experimento, observándose sus efectos en la otra 
variable (Hernández, 2005). 
Para el caso de nuestra investigación el diseño que le correspondió fue el: Diseño cuasi 
experimental con pre-prueba y post-prueba y grupos intactos (Uno de ellos de control), cuyo 





G1 O1 X O2 
G2 O3 - 04 
Donde: 
G1 : Es el grupo experimental 
G2 : Es el Grupo de Control 
O1, O3  : Pretest 
X1 : Tratamiento experimental  
O2, O4 : Post Test 
X               : Programa de técnicas de los   artistas plásticos nacionales 
contemporáneos. 
4.5 Población y Muestra  
  4.5.1 Población 
Asciende a un total de 48 estudiantes de la promoción 2016 – I. Se puede apreciar su 
orden por géneros en el siguiente cuadro: 
Estudiantes F.A. F.R. 
Varones 21 43.75 
Mujeres 27 56.25 





 El diseño de la muestra fue no probabilístico de tipo intencionado en tanto es el 
investigador quien ha determinado de manera voluntaria el lugar y el tamaño muestral, 
considerando los criterios de representatividad y manejo de grupo, por lo que se ha definido en 
30 estudiantes de la especialidad de Artes Plásticas, que alcanza más del 60% de la muestra 
considerada. Cada grupo, control y experimental, tuvo 15 estudiantes.  
4.6. Técnicas e instrumentos de recolección de información  
 Para la evaluación de los aprendizajes de los instrumentos se construyeron dos pruebas: 
Una de entrada (Pre – prueba) y una de salida (Post – Prueba). Estas pruebas previamente 
estandarizadas para que puedan ser utilizadas sin problemas en el desarrollo de la presente 
investigación. 
 El procedimiento usado implico las siguientes etapas: 
 -Se eligió un conjunto de 10 jueces por tener conocimientos sobre el tema a ser evaluado 
con la prueba, pueden ser psicólogos, educadores, investigadores, etc. 
 -Se elaboró una carta en la cual se le invita al juez a participar en el estudio, adjuntando 
un ejemplar de la prueba y las definiciones de los aspectos que van a ser medidos, indicándose 
además que debe evaluar si los ítems son adecuados a lo que se está midiendo y si tiene alguna 
sugerencia o recomendación a realizar. 
 -Se le entrego el material a cada juez y después de una semana se recogen las 
evaluaciones respectivas.  
 -Con los datos se elaboró un cuadro, asignando el valor de 1 si el juez está de acuerdo 
y 0 si no lo está. 
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-En correspondencia a los instrumentos que se emplearon, definimos las siguientes 
técnicas:  
-Observación sistemática. 
-Síntesis y ficha documental sobre artistas y su obra. 
 -Estadística.       
4.6.1 Selección y diseño de los instrumentos   
  En correspondencia a las técnicas empleadas, tenemos que se plantean los siguientes 
instrumentos: 
-Prueba estandarizada de calidad creativa (en forma pretest y postest). 
- Programa de técnicas de los artistas plásticos nacionales contemporáneos. 
-Fórmulas, cuadros, procedimientos e interpretación estadística.             
4.7 Tratamiento estadístico  
Se emplearon los siguientes procedimientos estadísticos: 
- Coeficiente de confiabilidad alfa de Crombach. 
- Tabulación general de datos en tablas de frecuencias; 
- Aplicación de estadística descriptiva, hallando las medidas de tendencia central (promedio) y 
de dispersión (rango, desviación estándar y varianza); por ejemplo: Media aritmética:  
- Promedio = ∑ Xj / n 
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- Aplicación de estadística inferencial y prueba de hipótesis: se ampliará el estadístico de 
prueba Chi Cuadrado (en vez del de T de Student)  y las pruebas de hipótesis correspondiente; 




Donde “O” y “E” representan respectivamente las frecuencias observadas y las teóricas.  
Para cada grupo, las ocurrencias teóricas € se calculan como sigue: (Ni x Nj)/Nij.  
- Análisis e interpretación estadística de los resultados. 
 
                    














Capítulo V.  
Resultados 
5.1. Validación y confiabilidad de los instrumentos   
    5.1.1 Validez de los instrumentos 
        La validez de los instrumentos, es decir, el grado en que los instrumentos miden las 
variables que pretenden medir, se efectuó en este caso, mediante el método de Juicio de 
Expertos, para lo cual se seleccionó a cinco doctores en Ciencias de la Educación con amplia 
experiencia en cátedras de postgrado, investigación en general y, específicamente, en el diseño 
y aplicación de instrumentos en investigación educativa, configurando consistentemente su 
reconocimiento como expertos en la materia. A ellos se les proporcionó, con las formalidades 
del caso, los instrumentos, las fichas de validación y la matriz de consistencia 
correspondientes. 
       Luego de la evaluación a la que los expertos sometieron a los instrumentos, emitieron sus 





Tabla 2.  
Resumen de la validez de los instrumentos mediante juicio de expertos 
 
Expertos 
Prueba estandarizada de 
calidad creativa 
Puntaje % 
Dr. Ricardo BORJA MEZA 900 90.0 
Dr. Fernando FLORES LIMO 920 92.0 
Dr. Vladimiro DEL CASTILLO NARRO 810 81.0 
Dr. Gilbert OYARCE VILLANUEVA 950 95.0 
Dr. Aurelio GONZÁLES FLORES 850 85.0 
Promedios 886 88.6 
 
Estos resultados se relacionaron al siguiente cuadro de valoración de coeficientes de 
validez instrumental canónico registrado en Briones (2002) y que se emplea usualmente en la 
UNE: 
Tabla 3.  
Cuadro de valoración de coeficientes de validez instrumental 
Coeficientes Nivel de validez 
81 -100 Excelente 
61 – 80 Muy bueno 
41 – 60 Bueno 
21 - 40 Regular 
00 - 20 Deficiente 
 
             De la relación antedicha, hallamos que el instrumento denominado Prueba 
estandarizada de calidad creativa, obtiene un promedio de validez de 88.6 %. 
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5.1.2 Confiabilidad de los instrumentos 
            En cuanto se refiere a la confiabilidad del instrumento, es decir, al grado en que su 
aplicación repetida a los mismos sujetos u objetos producen iguales o similares resultados (lo 
cual es revelador de la consistencia interna, de la confianza en la información que brinda y de 
la potencia del instrumento para discriminar de modo constante entre un valor y otro), se 
seleccionó el método denominado Coeficiente de confiabilidad Alfa de Cronbach, en razón de 
los siguientes fundamentos:  
a) Es un coeficiente de vasta generalidad, dado que sintetiza los aportes de dos 
concepciones de mucha reputación aplicativa como la asociacionista propia del 
Coeficiente entre rangos de Spearman y la integralista dicotómica inherente al 
Coeficiente de consistencia interna de Kuder-Richardson; 
b) En base a la práctica que se tiene de su aplicación, es muy recomendable cuando el 
instrumento incluye una escala de respuestas múltiples, como justamente sucede con 
nuestros dos instrumentos; 
c) Presenta una estructura modular muy consistente  basada en la filosofía del análisis 
exploratorio de datos y en los métodos de visualización estadística, los que presentan  
fecunda y exitosa praxis en los procesos de construcción de pruebas de instrumentos; 
 
                           α =    K   1- ∑Si²     
K -1                                   St²
    Donde: 
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                              α : coeficiente de confiabilidad Alfa de Cronbach. 
                             K : número de preguntas. 
                             Si²: varianza de cada pregunta. 
                             St² : varianza total. 
 
 El cálculo del Coeficiente de confiabilidad Alfa de Cronbach en el caso de los 
instrumentos empleados, implicó la selección de una muestra piloto de 24 alumnos, según  el 
instrumento en referencia, aplicándose  la prueba piloto y llegándose del siguiente modo a los 
resultados: 
 
- Prueba estandarizada de calidad creativa: 
 
K = 20, entonces: α =      20                      1 – 3.19   
             20-1          12.8   








Estos resultados se sintetizan en el siguiente cuadro: 
Tabla 4.  
Coeficientes de confiabilidad de los instrumentos según el método Alfa de Cronbach 
 
Instrumento Confiabilidad según Alfa de Crombach 
Prueba estandarizada 0. 8429209 
               
  Estos resultados se relacionaron al siguiente cuadro de valoración de coeficientes de 
confiabilidad de los instrumentos considerado en Hernández Sampieri y otros (2006): 
Tabla 5.  







De todo lo elaborado, fluye meridianamente que el instrumento denominado Prueba 
estandarizada de calidad creativa, presenta un nivel de excelente confiabilidad (0. 8429209), lo 
cual debe interpretarse como una consistencia más que aceptable. 
          Coeficientes Nivel de confiabilidad 
1,0 Confiabilidad perfecta 
0,72 a 0,99 Excelente confiabilidad 
0,66 a 0,71 Muy confiable 
0,60 a 0,65 Confiable 
0,54 a 0,59 Confiabilidad baja 
0,53 a menos Confiabilidad muy baja a nula 
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5.2. Resultados                  
   5.2.1. De la hipótesis general  
HG1: El grado de influencia de un programa de técnicas de artistas plásticos 
nacionales en la calidad creativa de los estudiantes de artes plásticas de la UNE-2016, es 
altamente significativo. 
 
HG0: El grado de influencia de un programa de técnicas de artistas plásticos 
nacionales en la calidad creativa de los estudiantes de artes plásticas de la UNE-2016, no es 
altamente significativo. 
 
- Prueba estadística empleada: 
     En todas las hipótesis se empleó la prueba chi cuadrado para evaluar la 
significatividad de las diferencias de dos distribuciones, complementada con el coeficiente c 
de contingencia para medir la magnitud de la posible significatividad estadística. 
-Resultados de la calidad creativa (Grupo Control: Pretest).  
Puntajes para evaluar por niveles: 
20 ítems en el instrumento denominado Prueba de calidad creativa en base a los 
 artistas plásticos nacionales. De acuerdo al grado de corrección de las respuestas se le 
asignó entre 0 a 3 puntos.  




R=X max – X min =60 - 0=60 
C=60= 12          0 + 12 = 12                 Nivel muy bajo  :   0    ___    12 
       5      Nivel bajo          :   12    ___    24 
                  Nivel medio       :   24    ___ 36 
                  Nivel alto           :  36  ___  48 
                   Nivel muy alto   :  48   ___  60 
Tabla 6  
Niveles de calidad creativa (Grupo Control - Pretest) 
 





















Figura 1.  Niveles de calidad creativa (Grupo Control - Pretest) 
-Interpretación:  
 Se puede observar en estos resultados una distribución no acampanada o no gaussiana, 
puesto que el nivel medio o moderado no es el predominante. Los sesgos se hallan hacia la 
deerecha, es decir, hacia los niveles bajos, los cuales juntos suman más del 93%. De manera 
descritpiva y literal estos resultados indican que existen serias deficiencias en la calidad 
creativa en este grupo e instancia de evaluación (pretets), los cuales deben ser superados a lo 
largo de su formación universitaria y académica en general. 
-Resultados de la calidad creativa (Grupo Control: Postest). 
Puntajes para evaluar por niveles: 
20 ítems en el instrumento denominado Prueba de calidad creativa en base a los artistas 
plásticos nacionales. De acuerdo al grado de corrección de las respuestas se le asignó entre 0 a 
3 puntos.  
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 De este modo, tenemos: 
R=X max – X min =60 - 0=60 
C=60= 12          0 + 12 = 12                 Nivel muy bajo  :   0    ___    12 
       5      Nivel bajo          :   12    ___    24 
                  Nivel medio       :   24    ___ 36 
                  Nivel alto           :  36  ___  48 
                   Nivel muy alto   :  48   ___  60 
Tabla 7  
Niveles de calidad creativa (Grupo Control - Postest) 
 





















Figura 2. Niveles de calidad creativa (Grupo Control - Postest) 
-Interpretación  
 Se puede observar en estos resultados una distribución no campanada o no gaussiana, 
puesto que el nivel medio o moderado no es el predominante, incluso es inexistente, pero los 
niveles predominantes son el bajo y el muy bajo, los cuales suman todas las incidencias. De 
manera descriptiva y literal estos resultados indican que ha existido un descuido 
marcadamente crónico en incentivar la calidad creativa, sobre todo en el aspecto específico de 
la creatividad plástica, aunque bajo en esta instancia el nivel muy bajo, pero no se consiguió 
ninguna incidencia en el nivel medio, lo cual es indicador de una falencia notoria en el campo 
de la calidad creativa.   
  
















-Resultados del aprendizaje de la matemática (Grupo Experimental: Pretest). 
Puntajes para evaluar por niveles: 
20 ítems en el instrumento denominado Prueba de calidad creativa en base a los 
 artistas plásticos nacionales. De acuerdo al grado de corrección de las respuestas se le 
asignó entre 0 a 3 puntos.  
 De este modo, tenemos: 
R=X max – X min =60 - 0=60 
C=60= 12          0 + 12 = 12                 Nivel muy bajo  :   0    ___    12 
       5      Nivel bajo          :   12    ___    24 
                  Nivel medio       :   24    ___ 36 
                  Nivel alto           :  36  ___  48 
                   Nivel muy alto   :  48   ___  60 
Tabla 8  
Niveles de calidad creativa (Grupo Experimental- Pretest) 






















                      Figura 3. Niveles de calidad creativa (Grupo Experimental - Pretest) 
-Interpretación: 
Se puede observar en estos resultados una distribución no acampanada o no gaussiana, 
puesto que el nivel medio o moderado no es el predominante. Los sesgos se hallan hacia la 
derecha, es decir, hacia los niveles bajos, los cuales juntos suman más del 86%. De manera 
descriptiva y literal estos resultados indican que también existen deficiencias en la calidad 
creativa en el grupo experimental, aunque sus cifras son algo mejores que los resultados 
anteriores del grupo control, en el sentido que la incidencia en el nivel medio es mayor. 
Además, ya se presumía que el grupo experimental debía tener mejores resultados desde el 
pretest, puesto que ellos serían beneficiados con el trabajo del Programa de Técnicas de 
Artistas Plásticos Nacionales. De todos modos, estos resultados dejan constancia que la 
calidad creativa no andaba en condiciones adecuadas en el momento de la aplicación del 
instrumento.  
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-Grupo experimental postest, con los mismos criterios y rangos se hallaron los siguientes 
resultados: 
Tabla 9.  
Niveles de calidad creativa (Grupo Experimental- Postest) 
















Total 15 100.00 
 
 





















Se puede observar en estos resultados cambios muy notorios. Se observa una 
distribución no acampanada o no gaussiana, puesto que el nivel medio o moderado no es el 
predominante, pero observamos que elo sesgo se ha trasladado a la izquierda, es decir, hacia 
los niveles altos y muy alto, los cuales juntos suman más del 53%. El nivel medio está 
equiparado al nivel muy alto con 20% y el nivel bajo está con 26.67%. Lo más resaltante es 
que el nivel muy bajo ha desaparecido. De manera descritpiva y literal estos resultados indican 
que ha existido mejores resultados en esta evaluación, debido a la aplicación del Programa de 
Artistas Plásticos Nacionales, las cuales le habrán dado mayor sentido de concreción, 
ejemplificación y coherencia en el proceso de la calidad creativa de los estudiantes. Esta es 
una apreciación descriptiva, con estos resultados hallaremos entonces el contraste de hipótesis. 
-Realizamos el comparativo descriptivo de los postest de los grupos control y experimental. 
Tabla 10.  
Niveles de calidad creativa en postest en ambos grupos 






















Figura 5. Niveles de calidad creativa (Grupo Control - Grupo Experimental) 
 
Para contrastar la hipótesis general, realizaremos la prueba de Chi cuadrado con los 
resultados anteriores, porque de acuerdo eso se observaba la diferencia entre los que habían 
recibido el programa respecto a las técnicas de los artistas plásticos nacionales y los que no lo 
habían recibido (grupo control). En las demás hipótesis, la comparación será entre el pretest y 





















Tabla 11.  
Cuadro de contingencia 5 x 5 de los niveles de la calidad creativa (postest de los grupos 





Calidad creativa  (Grupo Experimental)  




































Totales 3 5 3 4 0 15 
(*)Las cantidades entre paréntesis son frecuencias esperadas que se calculan con la 
fórmula:      
Fe = (Σfi)  (Σfe) 
   Σt 
- Resultado de la Hipótesis general: 
a). Fórmula y su resolución: 
 
X² = Σ [ (fo  -  fe)² ] 
                   Fe 
X²c = 27.70 




X²C = 27.70      X²t0.05,16   = 26,2962          
Tenemos entonces que X²C  es mayor que X²t 
  X²c < X²t 
b). Toma de decisión 
Se acepta la hipótesis de investigación (HG1) y rechaza la hipótesis nula (HG0)  
c). Interpretación 
El grado de influencia de un programa de técnicas de artistas plásticos nacionales en la 
calidad creativa de los estudiantes de artes plásticas de la UNE- 2016, es altamente 
significativo. 
 5.2.2. De las hipótesis específicas.                    
       5.2.2.1. Hipótesis específica N° 1.  
 
HE11: El grado de influencia de un programa de técnicas de   artistas plásticos 
nacionales en la calidad creativa abstracta de los estudiantes de artes plásticas de la UNE-
2016, es altamente significativo. 
  
HE10: El grado de influencia de un programa de técnicas de artistas plásticos 
nacionales en la calidad creativa abstracta de los estudiantes de artes plásticas de la UNE-




-Resultados de la calidad abstracta de la creatividad (Grupo Experimental: Pretest). 
Puntajes para evaluar por niveles: 
11 ítems en la dimensión de calidad abstracta, incluido en el instrumento denominado 
Prueba de calidad creativa en base a los artistas plásticos nacionales. De acuerdo al grado de 
corrección de las respuestas se le asignó entre 0 a 3 puntos (se considerará el redondeo de ser 
necesario). 
   De este modo, tenemos: 
R=X max – X min =33 – 0 =33 
C=33= 6.6          0 + 6.6 = 6.6       Nivel muy bajo  :   0   ___    6.6 
      5      Nivel bajo          :   6.6   ___    13.2 
                   Nivel medio       :   13.2    ___ 19.8 
                  Nivel alto           :  19.8  ___  26.4 
                   Nivel muy alto   :  26.4   ___  33 
Tabla 12.  
Niveles de calidad abstracta de la creatividad (Grupo Experimental- Pretest) 
 





















Figura 6. Niveles de calidad abstracta de la creatividad (Grupo Experimental- Pretest) 
 
Interpretación. 
 Se puede observar en estos resultados una distribución no acampanada o no gaussiana, 
puesto que el nivel medio o moderado no es el predominante. Los sesgos se hallan hacia la 
derecha, es decir, hacia los niveles bajos, los cuales juntos suman más del 92%. De manera 
descriptiva y literal estos resultados indican que también existen  deficiencias en la calidad 
creativa abstracta en el Grupo Experimental, aunque sus cifras pueden denotar también una 
carencia analítica en desarrollar este tipo de creatividad, lo cual se podría subsanar en el 
postest. De todos modos, estos resultados dejan constancia que la calidad creativa abstracta, 
aunque sea mayor incidencia en los niveles bajos, muestra alguna intención de un mínimo 
desarrollo o practica de esta.  




















 Niveles de calidad abstracta de la creatividad (Grupo Experimental- Postest) 




























Figura 7. Niveles de calidad abstracta de la creatividad (Grupo Experimental- Postest) 
 
-Interpretación:  
 Se puede observar en estos resultados cambios bastante positivos y muy notorios. 
Ahora sí observamos una distribución acampanada o gaussiana, puesto que el nivel medio o 
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decir, hacia los niveles altos y muy alto, los cuales juntos suman más del 53%. El nivel medio 
predomina con un 40% y el nivel bajo tiene un mínimo 6.67%, y el nivel muy bajo es 
inexistente. De manera descriptiva y literal estos resultados indican que ha existido óptimos 
resultados en esta evaluación, debido a la aplicación del Programa de Artistas Plásticos 
Nacionales, sobre todo en el tópico dedicado a la obra de Fernando de Szyszlo, donde los 
estudiantes han captado  las virtudes y cualidades del lenguaje abstracto en el arte plástico y 
han podido delimitar aspectos biográficos y estilísticos en las técnicas de este pintor abstracto 
y de otros artistas de esta misma tendencia que también se recomendó su análisis. Esta es una 
apreciación descriptiva, con estos resultados hallaremos entonces el contraste de hipótesis. 
-Realizamos el comparativo inferencial, con la fórmula de chi cuadrado de los resultados de la 
calidad abstracta en pretest y postest del Grupo Experimental.  
Tabla 14. 






Calidad creativa abstracta (Postest)  




































Totales 4 4 6 1 0 15 
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(*)Las cantidades entre paréntesis son frecuencias esperadas que se calculan con la 
fórmula:  
 
     Fe = (Σfi)  (Σfe) 
          Σt 
Resultado de la Hipótesis general: 
a). Fórmula y su resolución: 
 
X² = Σ [ (fo  -  fe)² ] 
         Fe 
X²c = 26.837 
Grados de libertad = (r – 1) (k – 1) = 4 x 4 = 16 
 
X²C = 26.837  X²t0.05,16   = 26,2962          
Tenemos entonces que X²C  es mayor que X²t 
  X²c > X²t 
 b). Toma de decisión. 




El grado de influencia de un programa de técnicas de artistas plásticos nacionales en la 
calidad creativa abstracta de los estudiantes de artes plásticas de la UNE-2016, es altamente 
significativo. 
5.2.2.2. Hipótesis específica  2 
 
HE21: El grado de influencia de un programa de técnicas de   artistas plásticos 
 nacionales en la calidad creativa subjetiva de los estudiantes de  artes plásticas de la 
UNE-2016, es moderadamente significativo. 
 
HE20: El grado de influencia de un programa de técnicas de   artistas plásticos 
 nacionales en la calidad creativa subjetiva de los estudiantes de artes plásticas de la 
UNE-2016, no es moderadamente significativo. 
 
*Grupo Experimental. 
-Resultados de la calidad subjetiva de la creatividad (Grupo Experimental: Pretest). 
Puntajes para evaluar por niveles: 
5 ítems en la dimensión de calidad subjetiva, incluido en el instrumento denominado 
Prueba de calidad creativa en base a los artistas plásticos nacionales. De acuerdo al grado de 





R=X max – X min =15 – 0 =15 
C=15= 3          0 + 3= 3       Nivel muy bajo  :   0   ___    3 
      5      Nivel bajo          :   3  ___    6 
                   Nivel medio       :   6   ___ 9 
                  Nivel alto           :  9  ___  12 
                   Nivel muy alto   :  12 ___ 15 
Tabla 15. 
Niveles de calidad subjetiva de la creatividad (Grupo Experimental- Pretest) 











































Figura 8. Niveles de calidad subjetiva  de la creatividad (Grupo Experimental- Pretest) 
-Interpretación. 
 Se puede observar en estos resultados una distribución no acampanada o no gaussiana, 
puesto que el nivel medio o moderado no es el predominante, sino más bien observamos que 
el nivel muy bajo es el que predomina. Los sesgos se hallan notoriamente hacia la derecha, es 
decir, hacia los niveles bajos, los cuales juntos suman más del 59%. De manera descriptiva y 
literal estos resultados indican que existían deficiencias bastante evidentes en la calidad 
creativa subjetiva en el Grupo Experimental, por lo que se puede deducir que en su 
“”historial” de actividades artísticas la subjetividad artística no ha estado entre sus ejercicios 
frecuentes. 
  De todos modos, estos resultados dejan evidente que la calidad creativa subjetiva es 
una dimensión que se debe trabajar desde los planos teóricos, prácticos, observacionales, etc., 
para no tener profundas dificultades al expresar este tipo de creatividad artística. 
109 
 
Tabla 16.  
Niveles de calidad subjetiva de la creatividad (Grupo Experimental- Postest) 
















Total 15 100.00 
 
 
Figura 9. Niveles de calidad subjetiva de la creatividad (Grupo Experimental- Postest) 
 
-Interpretación:  
 Se puede observar en estos resultados cambios positivos y muy  notorios. Ahora 
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moderado es el predominante pero observamos en los lados niveles bastante heterogéneos y 
distintos, es decir, bastante diferencia en los niveles altos y bajos. El nivel medio predomina 
con un 46.67% y los niveles bajos solo suman 6.67%. Por lo contrario, los niveles altos 
alcanzan un 46.67%. De manera descriptiva se puede decir que estos resultados indican que ha 
existido positivos resultados en esta evaluación, debido a la aplicación del Programa de 
Artistas Plásticos Nacionales, sobre todo en el tópico dedicado a la obra d Gerardo Chávez, 
donde los estudiantes han captado los símbolos y convenciones del lenguaje subjetivo en el 
arte plástico, así como han podido explorar de forma individual trabajos de alguna similitud 
como la obra de Tilsa Tsuchiya. Se debe precisar que esta es una apreciación descriptiva, con 
estos resultados hallaremos entonces el contraste de hipótesis. 
-Realizamos el comparativo inferencial, con la fórmula de chi cuadrado de los 









Tabla 17.  




















































Totales 4 3 7 1 0 15 
(*)Las cantidades entre paréntesis son frecuencias esperadas que se calculan con la 
fórmula:  
     Fe = (Σfi)  (Σfe) 
          Σt 
- Resultado de la Hipótesis general: 
a). Fórmula y su resolución: 
 
X² = Σ [ (fo  -  fe)² ] 
         Fe 
 
 




Grados de libertad = (r – 1) (k – 1) = 4 x 4 = 16 
 
X²C = 19.199  X²t0.05,16   = 26,2962          
Tenemos entonces que X²t   es mayor que X²c 
       X²t  > X²c 
b). Toma de decisión. 
Se acepta la hipótesis específica nula 2 (HE20) y rechaza la hipótesis específica 2 
(HE21). 
c). Interpretación. 
El grado de influencia de un programa de técnicas de   artistas plásticos nacionales en 
la calidad creativa subjetiva de los estudiantes de artes plásticas de la UNE-2016, no es 
moderadamente significativo, por lo que se interpreta a raíz de los resultados que la 
significatividad es alta. 
5.2.2.3. Hipótesis específica N° 3          
 
HE31: El grado de influencia de un programa de técnicas de artistas plásticos 
nacionales en la calidad creativa gráfica de los estudiantes de artes plásticas de la UNE-2016, 




HE30: El grado de influencia de un programa de técnicas de artistas plásticos 
nacionales en la calidad creativa gráfica de los estudiantes de artes plásticas de la UNE-2016, 
no es altamente significativo. 
 
*Grupo Experimental. 
-Resultados de la calidad gráfica de la creatividad (Grupo Experimental: Pretest). 
Puntajes para evaluar por niveles: 
4 ítems en la dimensión de calidad gráfica, incluido en el instrumento denominado 
Prueba de calidad creativa en base a los artistas plásticos nacionales. De acuerdo al grado de 
corrección de las respuestas se le asignó entre 0 a 3 puntos (cuando fue necesario se recurrió al 
redondeo). De este modo, tenemos: 
R=X max – X min =12 – 0 =12 
C=12= 2.4          0 + 2.4= 2.4                Nivel muy bajo  :   0   ___    2.4 
      5      Nivel bajo          :   2.4  ___    4.8 
                   Nivel medio       :   4.8   ___ 7.2 
                  Nivel alto           :  7.2 ___  9.6 








Tabla 18.   
Niveles de calidad gráfica de la creatividad (Grupo Experimental- Pretest) 
















Total 15 100.00 
 
 





















 Se puede observar en estos resultados una distribución no acampanada o no gaussiana, 
puesto que el nivel medio o moderado no es el predominante, sino más bien se observa que los 
niveles bajos predominan de modo muy marcado. Los sesgos se hallan notoriamente hacia la 
derecha, es decir, hacia los niveles bajos, los cuales juntos suman más del 93.33%. De manera 
descriptiva y literal estos resultados indican que existían deficiencias bastante notorias  en la 
calidad  creativa gráfica en el Grupo Experimental, por lo que se evidencia en que en los ítems 
sobre esta creatividad han sido muy escasos los intentos coherentes de composición y muchos 
han hecho algo mínimo o algún avance errado.  
 La creatividad gráfica, pese a estos resultados adversos en el pretest, se vislumbra 
como más práctico o tangible, es decir, que se puede mejorar con una práctica sostenida y no a 
tan largo plazo.  
Tabla 19.   
Niveles de calidad gráfica de la creatividad (Grupo Experimental- Postest) 






















Figura 11.  Niveles de calidad gráfica de la creatividad (Grupo Experimental- Postest) 
 
-Interpretación:  
 Se puede observar en estos resultados cambios positivos,  notorios, pero que aún 
pueden mejorar aún más, al considerar todavía las incidencias de los niveles bajos. Ahora 
observamos una distribución no acampanada o no gaussiana, puesto que el nivel medio o 
moderado no es el predominante, además de observar tendencias bastantes distintas en los 
niveles. El nivel medio predomina es el alto con un 40% y los niveles bajos suman 33.33%. 
Los niveles altos son mayores puesto que alcanzan un 53.33%. De manera literal se puede 
decir que los resultados indican que ha existido positivos resultados en esta evaluación, debido 
a la aplicación del Programa de Artistas Plásticos Nacionales, donde después de dicho 
Programa han mejorado regularmente sus respuestas en ítems como rasgos distintivos en los 
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dibujos y la motivación definida en el coloreado de íconos. Se precisa que esta es una 
apreciación descriptiva, con estos resultados hallaremos entonces el contraste de hipótesis. 
-Realizamos el comparativo inferencial, con la fórmula de chi cuadrado de los resultados de la 
calidad gráfica en pretest y postest del Grupo Experimental.  
Tabla 20. 






Calidad creativa gráfica (Postest)  




































Totales 2 6 2 3 2 15 
(*)Las cantidades entre paréntesis son frecuencias esperadas que se calculan con la 
fórmula:  








- Resultado de la Hipótesis general: 
a). Fórmula y su resolución: 
 
X² = Σ [ (fo  -  fe)² ] 
         Fe 
 
X²c = 28.288 
 
Grados de libertad = (r – 1) (k – 1) = 4 x 4 = 16 
 
X²C = 28.288  X²t0.05,16   = 26,2962          
Tenemos entonces que X²c es mayor que X²t 
       X²c  > X²t 
 
b). Toma de decisión. 
Se acepta la hipótesis específica 3 (HE31) y rechaza la hipótesis específica nula  
(HE30). 
c). Interpretación. 
El grado de influencia de un programa de técnicas de artistas plásticos nacionales en la 




                                                
 5.2.3. Contraste de hipótesis.  
Hipótesis general. 
 
HG1: El grado de influencia de un programa de técnicas de    artistas plásticos 
nacionales en la calidad creativa de los estudiantes de artes plásticas de la UNE- 2016, es 
altamente significativo. 
 
HG0: El grado de influencia de un programa de técnicas de  artistas plásticos 




 Se acepta la hipótesis de investigación (HG1) y rechaza la hipótesis nula (HG0). Por lo 
tanto, tenemos que el grado de influencia de un programa de técnicas de artistas plásticos 
nacionales en la calidad creativa de los estudiantes de artes plásticas de la UNE-2016, es 
altamente significativo. 
 
Hipótesis específica N° 1.  
HE11: El grado de influencia de un programa de técnicas de artistas plásticos 
nacionales en la calidad creativa abstracta de los estudiantes de artes plásticas de la UNE-




HE10: El grado de influencia de un programa de técnicas de los artistas plásticos 
nacionales en la calidad creativa abstracta de los estudiantes de artes plásticas de la UNE-
2016, no es altamente significativo. 
  
-Contraste: 
  Se acepta la hipótesis específica 1 (HE11) y rechaza la hipótesis específica (HE10). 
Por lo tanto, tenemos que el grado de influencia de un programa de técnicas de    artistas 
plásticos nacionales en la calidad creativa abstracta de los estudiantes de artes plásticas de la 
UNE-2016, es altamente significativo. 
Hipótesis específica N° 2.   
HE21: El grado de influencia de un programa de técnicas de  artistas plásticos 
nacionales en la calidad creativa subjetiva de los estudiantes de artes plásticas de la UNE-
2016,  es moderadamente significativo. 
HE20: El grado de influencia de un programa de técnicas de  artistas plásticos 
nacionales en la calidad creativa subjetiva de los estudiantes de artes plásticas de la UNE-
2016,  no es moderadamente significativo. 
 
-Contraste: 
 Se acepta la hipótesis específica nula 2 (HE20) y rechaza la hipótesis específica 2 
(HE21). Por lo tanto, tenemos que el grado de influencia de un programa de técnicas de   
artistas plásticos nacionales en la calidad creativa subjetiva de los estudiantes de artes plásticas 
de la UNE-2016, no es moderadamente significativo, por lo que se interpreta a raíz de los 




Hipótesis específica N° 3.            
HE31: El grado de influencia de un programa de técnicas de   artistas plásticos 
nacionales en la calidad creativa gráfica de los estudiantes de  artes plásticas de la UNE-
2016, es altamente significativo. 
 
HE30: El grado de influencia de un programa de técnicas de  artistas plásticos 
nacionales  en la calidad creativa gráfica de los estudiantes de  artes plásticas de la UNE-
2016, no es altamente significativo. 
 
-Contraste: 
 Se acepta la hipótesis específica 3  (HE31) y rechaza la hipótesis específica nula  
(HE30). Por lo tanto, se tiene que el grado de influencia de un programa de técnicas de    
artistas plásticos nacionales en la calidad creativa gráfica de los estudiantes de artes plásticas 
de la UNE-2016, es altamente significativo. 
          
5.3 Discusión de resultados   
 
 En base a los resultados hallados en el presente trabajo, se identifica que estos guardan 
relación o coherencia con otros trabajos de investigación que tratan de forma relativa la misma 
problemática. Algunos por el contrario, discrepan en algunos puntos específicos. Esta 
comparación concreta y sucinta se realiza por hipótesis. En ese sentido, tenemos que en la 
hipótesis general se concluye que el grado de influencia de un programa de técnicas de   
artistas plásticos nacionales en la calidad creativa de los estudiantes de artes plásticas de la 
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UNE-2016, es altamente significativo. Ese resultado es compatible con lo hallado por Gómez 
(2001), quien concluye que a pesar de la búsqueda y formulación de métodos innovadores, aún 
no se encuentra la fuerza necesaria para alcanzar una síntesis entre el hombre y la naturaleza, 
un equilibrio entre una racionalidad técnica y una racionalidad comunicativa, una armonía 
entre razón-sentimientos y vivencias estéticas, una integración entre reflexión y acción lo cual 
es socializado hacia los jóvenes quienes también manifiestan serias contradicciones entre lo 
útil y lo ornamental del arte. 
 En la hipótesis específica 1 se concluye que el grado de influencia de un programa de 
técnicas de   artistas plásticos nacionales en la calidad creativa abstracta de los estudiantes de 
artes plásticas de la UNE-2016, es altamente significativo. Este resultado es compatible con lo 
hallado por Aguirre (2013), quien concluye que sin importar la antigüedad o novedad de una 
técnica artística, es apropiado realizar un análisis para saber si es prudente acoger o desechar 
alguna forma de expresión, es ilógico e intolerante pensar que el progreso artístico está en 
realizar cosas cada vez más descabelladas e inentendibles y pretenciosamente rellenadas con 
exagerada retórica e intelectualismo. 
 
 En la hipótesis específica 2, se concluye que el  grado de influencia de un programa de 
técnicas de artistas plásticos nacionales en la calidad creativa subjetiva  de los estudiantes de 
 artes plásticas de la UNE-2016,  es altamente significativo. Este resultado no guarda 
alguna compatibilidad con lo hallado por Campos (2011) quien revela que el 10,0% de 
estudiantes se encuentra en el nivel deficiente, respecto a la identidad cultural lambayecana, el 
45,6% obtuvo un nivel regular, un 41,1% se ubica en el nivel bueno, mientras que un 3,3% de 




 Finalmente, en la hipótesis específica 3, se concluye que el grado de influencia de un 
programa de técnicas de    artistas plásticos nacionales en la calidad creativa gráfica de los 
estudiantes de artes plásticas de la UNE-2016, es altamente significativo. Este resultado 
guarda alguna compatibilidad con lo hallado por Machaca (2011) quien concluyó que el grado 
de influencia de la expresión artística del graffiti como recurso didáctico en la actitud social y 
creativa  de los alumnos del 4to grado del nivel secundaria de la Institución Educativa de Jorge 













1. El grado de influencia de un programa de técnicas de   artistas plásticos nacionales en 
la calidad creativa de los estudiantes de artes plásticas de la UNE-2016, es altamente 
significativo.                  
2. El grado de influencia de un programa de técnicas de artistas plásticos nacionales en la 
calidad creativa abstracta de los estudiantes de artes plásticas de la UNE-2016, es 
altamente significativo. 
3.  El grado de influencia de un programa de técnicas de los   artistas plásticos nacionales 
en la calidad creativa subjetiva de los estudiantes de artes plásticas de la UNE-2016, es 
altamente significativo. 
4.  El grado de influencia de un programa de técnicas de los   artistas plásticos nacionales 
















1. Previo a la aplicación del Programa propuesto y validado, es necesario que los 
estudiantes de Arte sigan un curso de capacitación en teoría y práctica de tendencias 
artísticas contemporáneas.  
2. La aplicación propiamente dicha del Programa debe estar precedida de un período muy 
consistente de sensibilización de los alumnos y que intervendrán en su aplicación; 
asimismo, culminada la aplicación, se debe garantizar condiciones de sostenibilidad de 
los beneficios alcanzados y su consolidación en el tiempo. 
3. Es necesario que las universidades e institutos pedagógicos así como los institutos de 
investigación con implicancias educativas y centros especializados, promuevan o 
consoliden líneas de investigación tendientes al estudio de otros módulos alternativos 
que optimicen la calidad creativa con diversas variantes de contenidos, nivel y grado 
de estudios, etc. 
4. La propuesta del Programa requiere de múltiples perfeccionamientos tales como el 
soporte contextual, técnicas, modos y formas pedagógicas de aplicación óptimos, 
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Apéndice A. Matriz de Consistencia 
Programa de técnicas de artistas plásticos nacionales y su influencia en la calidad creativa de los estudiantes de artes plásticas 
de la universidad nacional de educación 2016 
Problemas Objetivos Hipótesis Variables y su operacionalización Metodología 
-Problema general. 
¿Cuál es el grado de 
influencia de un 
programa de técnicas 
de los   artistas 
plásticos nacionales 
en la calidad creativa 
de los estudiantes de 





PE1: ¿Cuál es el 
grado de influencia de 
un programa de 
técnicas de los   
artistas plásticos 
nacionales en la 
calidad creativa 
abstracta de los 
estudiantes de artes 
plásticas de la UNE-
2016? 
PE2: ¿Cuál es el 
grado de influencia de 
un programa de 
técnicas de los   
artistas plásticos 
nacionales  en la 
calidad creativa 
-Objetivo general. 
Establecer  el grado 
de influencia de un 
programa de técnicas 
de los   artistas 
plásticos nacionales 
en la calidad creativa 
de los estudiantes de 





OE1: Identificar  el 
grado de influencia 
de un programa de 
técnicas de los   
artistas plásticos 
nacionales  en la 
calidad creativa 
abstracta de los 
estudiantes de artes 
plásticas de la UNE-
2016? 
OE2: Establecer el 
grado de influencia 
de un programa de 
técnicas de los   
artistas plásticos 
nacionales en la 
calidad creativa 
-Hipótesis general. 
El grado de influencia de un 
programa de técnicas de los   
artistas plásticos nacionales  
en la calidad creativa de los 
estudiantes de artes plásticas  




HE1: El grado de influencia 
de un programa de técnicas de 
los   artistas plásticos 
nacionales en la calidad 
creativa abstracta de los 
estudiantes de artes plásticas 
de la UNE 2016, es altamente 
significativo  
HE2: El grado de influencia 
de un programa de técnicas de 
los   artistas plásticos 
nacionales c en la calidad 
creativa subjetiva de los 
estudiantes de artes plásticas 
de la UNE-2016,  es 
moderadamente significativo. 
HE3: El grado de influencia 
de un programa de técnicas de 
los   artistas plásticos 
nacionales en la calidad 




 Programa de técnicas de los artistas 
plásticos nacionales  
 
-Variable Y. 
 Calidad creativa 
 
-Variables intervinientes.  
-Condición socioeconómica de los  alumnos. 
-Sexo  de los alumnos. 
-Ciclo  lectivo de los alumnos. 
Método de la investigación.  
- Inductivo-deductivo 
- Analítico-descriptivo 
Diseño de la investigación.  
El diseño  que se empleó 
corresponde a una investigación 
Cuasi-experimental con dos 
grupos el grupo control y el grupo 
experimental con pretest y 
postest.  
 Población. 
Asciende a un total de 48 
estudiantes de la promoción 2016 
– I. 
- Muestra. 
Estará constituida por 30 
estudiantes de la especialidad de 
Artes Plásticas, que alcanza a 
poco más del 60% de la muestra 
considerada.  
Instrumentos.   
-Lista de cotejo de calidad 
creativa. 
- Programa de técnicas de los 
artistas plásticos nacionales co 
.-Fórmulas,cuadros, 




subjetiva de los 
estudiantes de artes 
plásticas de la UNE-
2016? 
PE3: ¿Cuál es el 
grado de influencia de 
un programa de 
técnicas de los   
artistas plásticos 
nacionales en la 
calidad creativa 
gráfica de los 
estudiantes de artes 










subjetiva de los 
estudiantes de artes 
plásticas de la UNE-
2016? 
OE3: ¿ Determinar  el 
grado de influencia 
de un programa de 
técnicas de los   
artistas plásticos 
nacionales c en la 
calidad creativa 
gráfica de los 
estudiantes de artes 





estudiantes de artes plásticas 





Técnicas de recolección de 
datos.   
-Observación sistemática. 
-Síntesis y ficha documental sobre 
artistas y su obra. 













Apéndice B.  Instrumentos de evaluación – pre test y postes  
PRUEBA GUIADA DE LOS ARTISTAS PLÁSTICOS NACIONALES Y SU INFLUENCIA EN CALIDAD CREATIVA ( Pretest ) (postes )  
PROBLEMA: PROGRAMA DE TÉCNICAS DE ARTISTAS PLÁSTICOS NACIONALES Y SU INFLUENCIA EN LA CALIDAD CREATIVA DE LOS 
ESTUDIANTES DE ARTES PLÁSTICAS DE LA UNIVERSIDAD NACIONAL DE EDUCACION 2016 
Indicaciones  generales: encierra con un círculo la alternativa de tu preferencia donde lo indique la pregunta  
CALIDAD CREATIVA 
1.-Creatividad abstracta  
       1.- Donde nació  Fernando de Szyszlo       
 
      a) Lima- barranco                      b)   Huancavelica-Iscuchaca                      c)  Cajamarca- caballo 
blanco 
 






















1.1 Creatividad lirica 
 





























4.-Hacer un bosquejo de una creatividad lirica en cualquier técnica del garabato  (se puede utilizar textura y pintar)  
 
Ejemplo: 














a) Muy alto            b)   Alto                 c)      Medio                                     d)       Bajo                                          e)      Muy bajo 

































































1.3 Creatividad mixta 




















2.- Creatividad subjetiva 
       8.- Donde nació  Gerardo Chávez  
      a) Lima - callao                 b) Trujillo - Libertad        c) Puno- San Martín 
a) Muy alto            b)   Alto                 c)      Medio                                     d)       Bajo                                          e)      Muy bajo 
 


















































  a) Muy alto            b)   Alto                 c)      Medio                                     d)       Bajo                                          e)      Muy bajo 
2.1 Creatividad casual 
12 .-A través de la mancha desarrolla una composición casual utiliza la nogalina el tema es leyendas peruanas .  












  2.2  Creatividad espontanea  







































3.- Creatividad  grafica 
      16.- Donde nació JOSE TOLA  
      a) Perú-Lima                 b) Trujillo - Libertad        c) Puno- San Martín 
 
a) Muy alto            b)   Alto                 c)      Medio                                     d)       Bajo                                          e)      Muy bajo 
 


















  2.1 Vínculo emotivo 















































2.2  Vínculos emocionales 
    20. Crea una composición no figurativa en técnica mixta 
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PROGRAMA DE TÉCNICAS DE LOS ARTISTAS 








 La elaboración y aplicación del presente programa se fundamenta en la teoría 
experimental y sus diseños correspondientes, las cuales  se basan en la manipulación de 
la variable independiente mediante la aplicación de estímulos (programas) elaborados 
especialmente para evaluar sus efectos en la variable dependiente, a modo de efectos, 
siguiendo una secuencia procedimental canónica. En este caso particular, tenemos que 
nuestro programa se enfoca en mostrar o enfatizar el muestrario de las técnicas 
predominantes de los artistas plásticos nacionales contemporáneos, lo cual de forma 
tentativa asumimos que debe generar una influencia determinada en la calidad creativa 
de los estudiantes de nuestra muestra.  
 
 En el caso de las técnicas de los artistas plásticos nacionales contemporáneos, se 
debe acotar que solo pueden alcanzar el rango de propósitos cuasiexperimentales, dado 
que el control de las variables intervinientes nunca llega a ser tan riguroso como se 
exige a nivel experimental. 
 
 Adicionalmente a las fundamentaciones de tipo metodológico, tenemos la 
fundamentación del enriquecimiento de la apreciación artística que pretende con 
claridad este programa. En ese sentido, previamente a elaborar el programa definimos lo 
que afecta o influye en  las creaciones, los cuales son dos aspectos: en primer lugar, la 
exigencia de mayores precisiones en la complejidad de la pintura y el otro aspecto el de 
imprimirle un contenido o mensaje, es decir una interpretación a lo que se ha plasmado 
en la obra. 
  
 En ese sentido, es pertinente acotar que hemos priorizado  el concepto de arte en 
su aspecto externo, que es la transformación de la materia mediante el uso de una 
técnica para realizar una representación.  
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 En lenguaje sencillo, la fundamentación de realizar el recopilado de las técnicas 
de los artistas plásticos nacionales contemporáneos, es ampliar el panorama de los 
estudiantes respecto a la pintura, los cuales muchas veces muestran un predominio de la 
pintura figurativa, lo cual se puede redefinir cuando les guiamos que  la pintura 
abstracta apareció en la misma época que otras corrientes o estilos importantes como el 
cubismo y el expresionismo, lo que causó mayor desconcierto que estos otros estilos 
porque en ellos se observaba una representación y se creía ver una especie de 
continuidad en la historia de la pintura figurativa. Por ello, el expresionismo y el 
cubismo parecían estar justificados históricamente. En el arte abstracto no existía 
referencia a ningún objeto de la realidad y no se podía entender el sentido de un arte que 
no tenía en cuenta el mundo que nos rodea. Pero, en realidad, los tres nuevos estilos 
nada tenían que ver con la historia de la pintura, que acababa de realizar un quiebro en 
la evolución del arte en la que se ha había abandonado el interés original de la pintura, 
el de realizar una representación de la realidad que nos rodea, para proceder a estudiar 
de qué forma se realizaba esta representación a través de la obra de arte. 
 Estilos variados y con afinidad a las grandes tendencias del arte mundial son las 
muestran las técnicas de nuestros artistas plásticos, los cuales deben ser profundizados 















(Yo hablo con mis manos, tú escuchas con tus ojos)  José tola 
 Es común escuchar que mucha gente habla de la importancia de diseñar o 
implementar estrategias didácticas  al estar frente al grupo y trabajar los contenidos 
curriculares con el fin de lograr que los alumnos adquieran "aprendizajes 
significativos"; esto, es más adecuado para el nivel superior, sobre todo para optimizar 
los niveles de creatividad, lo cual en nuestro caso es más pertinente, porque lo 
definimos como calidad creativa. Esta calidad creativa, muy propia de la educación 
superior, debe ser estimulada desde diversos frentes. En ese sentido, se presenta 
trascendental crear unas estrategias que se adapten a una aplicación flexible y sostenida, 
que presente sistematicidad y un orden coherente, sin caer en aspectos específicos o 
ahondamientos innecesarios. Se debe priorizar la sistematicidad del presente programa, 
con los ejemplos de la obra de artistas plásticos de renombrada calidad y 
reconocimiento. 
 En cuanto concierne a los métodos empleados en el desarrollo de este programa, se 
han priorizado tres: el método analítico; el método descriptivo; y el método histórico (en 
relación a la biografía de los autores y el reflejo de su obra con su contexto). Todos 
estos métodos implicaron valorar las ventajas y desventajas de cada uno de los estilos 
artísticos que predominan en las técnicas de los artistas plásticos nacionales 
contemporáneos. 
  El contenido del programa incluye aspectos teóricos y prácticos de Fernando de 
Szyszlo, Gerardo Chávez y José Tola. Adicionalmente, se incluyen la presente 
introducción, fundamentación, características y otros. 
  
  Esperando haber cumplido los objetivos propuestos en el programa y en la tesis, 
dejamos el trabajo a la elevada valoración de los docentes revisores, quienes sabrán 
valorar los aportes y limitaciones del caso, formulando las recomendaciones adecuadas 






CARACTERÍSTICAS DEL PROGRAMA 
 
“ ÑUOAPA INIYNIY” 
 
- Autora:  Mg.  Yesica Gómez  Choque 
- Procedencia: Lima – Perú. 
 
-  Administración: Colectiva. Tipo dirigida o monitoreada. 
 
- Fuente de datos: Desempeño técnico estilístico de los artísticos de los alumnos. 
 
- Duración:  30 sesiones de 40 minutos cada una. 
 
- Aplicación:  Presencial tipo taller 
- Puntuación  de calidad:  
 
- Calificación: Manual computarizada. 
 
- Significación: Estructura poliblock cualicuantitativa. 
 
- Tipificación:          Programa estandarizado para experimentación. 
 













- Denominación: PROGRAMA DE TÉCNICAS DE LOS ARTISTAS         
   PLÁSTICOS NACIONALES  
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ORGANIZACIÓN DEL PROGRAMA 
 
 I.- FERNANDO DE SZYSZLO. 
     BIOGRAFÍA  
 
 ABSTRACCIÓN LIRICA: 
           Color     
                 1) La emoción del color en el artista: colores cálidos y fríos  
                 2) Predominio del color sobre la forma 
                      Luz y sombra   
                  3) Dominio de luz y la sombra en la técnica del garabato         
                  4) La luz y la sombra en el abstracto 
 -ABSTRACCIÓN GEOMÉTRICA :   
                Textura  : Figuras Geométrico    
                          5 ).Las Líneas en la figura geométrica con textura  
                           6)  Figuras geométricas básicas en la pintura en técnica mixta 
                          7)  Arte precolombino en la pintura textura al oleo                  
II.- GERARDO CHÁVEZ 
Biografía 
                                            LA MANCHA  
 -EL ARTE PRIMITIVO: mitos y leyendas 
                                
8) El arte primitivo en tiza pastel 
 
9) Pintura rupestre en piedra 
           10)  Mitos del Perú  en acuarela   (  costa ,sierra y selva). 
           11) Leyendas Peruanas en la técnica la mancha 
 
 
 -CREENCIAS POPULARES: surrealistas 
                                                 SURREALISMO      
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           12) La figura humana representando nuestras costumbre y  
                Tradiciones al óleo.                                          
            13) Nuestra costumbre de la sierra en el arte 
 
            14) nuestra religión peruana en técnica mixta 
 
III.- JOSÉ TOLA 
Biografía 
 - FIGURATIVISMOS: distorsión de la figura humana 
 
          15)  Distorsión de la figura humana en la técnica del garabato  
                      16) El punto y  la línea en   la figura humana  en la técnica del    
  acrílico 
                       17) Ensamblaje: En técnica mixta 
 -NO FIGURATIVISMO : Colores fosforescentes (calientes pero sosegado) 
                    18)  Punto, línea y color en mi composición      
                     19) vitrales no figurativitas  
                     20) El arte en técnica mixta  
                    


























“EL ARTE TIENE QUE SER UNA AVENTURA” 
“yo también tengo una cosa que decir” lo que es ser 
pintor: tratar de sacar de dentro de sí una imagen, 
una forma que es propia. 
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Abraham Fernando de Szyszlo Valdelomar  (Lima, 5 de julio de 1925-Ibídem, 9 
de octubre de 2017) fue un artista plástico peruano conocido principalmente por su trabajo 
en pintura y escultura. Fue uno de los más destacados artistas de vanguardia del Perú y una figura 
clave en el desarrollo del arte abstracto en América Latina. 
Biografía: Abraham Fernando de Szyszlo Valdelomar nació en el 
distrito limeño de Barranco en 1925. Hijo de Vitol Szyszlo, científico, físico y diplomático polaco 
afincado en el Perú, y de María Valdelomar Pinto, hermana del escritor Abraham Valdelomar. 
Hermana suya fue Juana de Szyszlo, esposa del diplomático mexicano Alfonso García 
Robles, premio Nobel de la Paz. Estudió en el Colegio de la Inmaculada y en marzo de 1944 
comenzó a estudiar Arquitectura en la Universidad Nacional de Ingeniería (Perú), la cual dejaría 
para seguir su verdadera vocación en la Academia de Artes Plásticas de la Pontificia Universidad 
Católica del Perú, bajo la tutela del austriaco Adolfo Winternitz. 
Su primera exposición tuvo lugar en el Instituto Cultural Peruano Norteamericano en 1947. Viajaría 
a París al año siguiente y después de cuatro años de estudios, se adhirió al abstraccionismo, estilo 
que promocionaría en el Perú tras su regreso en 1951. Sería ahí donde conocería a los 
escritores Octavio Paz y André Breton, frecuentando con otros escritores el famoso Café de Flore. 
Trabajó como subjefe de la sección de Artes Visuales de la Unión Panamericana, y como docente en 
su alma mater, para pasar después a la Universidad Cornell. También fue conferenciante en 
la Universidad de Yale en 1965. 
Para 1974 se calculaba que tenía más de 1500 obras y en la década de los ochenta fue condecorado 
con la Orden de las Artes y Letras en el grado de Caballero por la República Francesa (1981), así 
como por el gobierno chileno, que le impuso la condecoración Bernardo O'Higgins en el grado de 
Gran Oficial (1987) y en 2011 recibió la máxima condecoración peruana representada en la Orden 
del Sol en el grado de Gran Cruz. En julio de 2011 se inauguró una amplia retrospectiva de su obra 
en el Museo de Arte de Lima que duró hasta octubre. 
Actualmente sus obras pueden apreciarse en el Museo de Arte Moderno de España; el Museo de las 
Américas en Washington D. C.; el Museo de Arte Moderno de México; The Guggenheim Museum 
en Nueva York; Museo de Bellas Artes de Caracas; Museo de Arte de Lima; Museo de Arte 
Moderno de Río de Janeiro; The National Museum of Contemporary Arte en Seúl; en la Universidad 
de Essex, entre muchos otros. Szyszlo está comprometido con la promoción de las ideas liberales en 
su país, lo que se concretó en la formación del Movimiento Libertad, que fundó junto a su 
amigo Mario Vargas Llosa. 
En 1947, se casó con la poeta peruana Blanca Varela con la que tuvo 2 hijos: Vicente de Szyszlo, 
reconocido arquitecto, y Lorenzo de Szyszlo, quien fallecería en un accidente aéreo. Tras su 
divorcio, se volvería a casar con Liliana Yábar en 1988. 
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Es reconocido a nivel mundial por su larga trayectoria en el mundo artístico por ser un buen pintor 
plástico. Es también reconocido en el Perú, por algunas de sus obras 
como: Inkarri, Orrantia, Cámara ritual, Cuarto de paso, Sol negro, Visitante, Waman 
Wasi, Interiores, entre otros. 
El sábado 30 de septiembre, el reconocido artista plástico dio su última entrevista televisiva a través 
de Canal N.  
Falleció el lunes 9 de octubre de 2017 a sus 92 años junto a su esposa en un accidente doméstico, 
tras caer por las escaleras de su casa en el distrito de San Isidro. 
DISTINCIONES  
 Doctor Honoris Causa de la Universidad de San Martín de Porres. 
 Doctor Honoris Causa de la Pontificia Universidad Católica del Perú. 
 Doctor Honoris Causa de la Universidad Nacional de Ingeniería. 
 Cruz de Caballero de la Orden de las Artes y las Letras del Gobierno de Francia. 
 Gran Oficial de la Orden de Bernardo O'Higgins del Gobierno de Chile. 
 Caballero de la Orden del Sol del Perú en el grado de Gran Cruz. 
 
 
 ABSTRACCIÓN LIRICA: El tema que desarrollan los pintores de la abstracción lírica es la 
expresión de la emoción pictórica del artista, individual e inmediata. Rechazan representar la 
realidad de forma objetiva. La técnica más frecuente por   estos pintores fue la acuarela, 
pintando igualmente bocetos y apuntes pequeños. No obstante, también elaboraron grandes 



























N° 1 LA EMOCIÓN DEL COLOR EN EL ARTISTA: COLORES 
CÁLIDOS Y FRÍOS 
La calidez y la frialdad atienden a sensaciones térmicas. Los colores, de 
alguna manera, nos pueden llegar a transmitir estas sensaciones.  
Pensemos en un caluroso día de verano. La luz que se proyecta sobre las 
cosas tiene unos matices ocres, rojizos, amarillentos. Estos colores nos 
evocan el calor.  
Pensemos en un frío día de invierno. Los colores grises, azulados y tonos 
pálidos nos recuerdan el frío.  
De esta manera podemos identificar los colores que nos sugieren una u otra 
sensación. También a la hora de mezclarlos podemos conseguir estas 
sensaciones. Dos colores "calientes" mezclados entre sí producirán una sensación cálida. Lo mismo 
ocurrirá con los colores fríos. Pero también podemos "calentar" o "enfriar" un co lor combinándolo con 
uno del tipo contrario. El color azul puede ser "calentado" añadiendo tonos rojizos y ocres para hacer las 
sombras y las luces. Podemos "enfriar" el rojo añadiendo azules y grises. La mejor forma de observar esto 
es con la práctica.  
Cuando empecemos a pintar una figura no estaría de más que pensáramos que sensación queremos 
transmitir con ella. ¿Queremos que predominen los tonos fríos o los calientes? ¿Una combinación de 
ambos es lo mejor? Evidentemente la ambientación y la figura en muchos casos nos "pedirá" una cosa u 
otra. Si vamos a pintar un indio parece lógico pensar que los tonos cálidos pueden ser los que 
predominen. Si es un guerrero medieval del norte de Europa los tonos fríos pueden ser los más 
adecuados.   
En muchos casos estos aspectos no hay ni que pensarlos. Inconscientemente decidimos los colores 
dejándonos llevar por el más puro sentido común y por la práctica. Pero si alguien no lo tiene claro no 
está de más que se dé una pensada: el resultado estará menos sujeto a la improvisación. 
Colores cálidos y fríos 
A la hora de calificar un color como 
cálido o frío se puede partir de dos 
paradigmas distintos. 
El primer modelo le atribuye a los 
colores del círculo cromático una 
temperatura absoluta, ya sea fría o 
cálida. Por ejemplo: El rojo es 
invariablemente cálido y 
el azul invariablemente frío. 
En este modelo se tiende a dividir el 
círculo cromático en dos partes 
simétricas y opuestas, una de colores cálidos y otra decolores fríos. No existe un consenso 
universal que apunte cuál es el color más cálido o el más frío, pero tradicionalmente se sitúan 




Pinta un paisaje o un abstracto solo utilizando los colore cálidos en un paisaje  















































N° 2 PREDOMINIO DEL COLOR SOBRE LA FORMA 
El Postimpresionismo concibe el arte como una actividad específica con reglas y realidad propia, 
distinto al entendimiento del arte como reproducción ilusoria de la realidad. Interés por la 
construcción de la forma, el dibujo y la expresividad de los objetos y figuras humanas. 
Aunque el color es, con el dibujo, la esencia de la pintura (su personal "paleta", junto con su personal 
trazo o pincelada, caracterizan a cada pintor) y es lo que caracterizo a Fernando de Szyszlo con su 
pincelada espontanea suelta y libre para representar la forma de los objetos. 
MATERIALES  
-Oleo de diferente colores  
-Papel procesado especial para oleo o lienzo   
-Pinceles de diferentes números 
-Aceite de linaza  
Procedimiento 
1.-En el lienzo colocamos con el pincel el óleo puro sin demasiado aceite y según 
nuestra creatividad vamos dando forma utilizando el color. 
2.- Según nuestra creatividad vamos creando elementos de nuestro agrado y el color nos 
debe de ayudar para crear. 
3.-Alprincipio solo manchamos luego vamos empastando con el óleo puro no se debe de 
usar demasiado el aceite. 
4.-El solo hecho de aplicar el color nos da a entender la forma a crear. 
 
Ejemplos: 

























TÍTULO: MI VENTANA 

















TÍTULO: Ansiado Futuro 
MEDIDAS: 90 x 85 cm. 
























LUZ Y SOMBRA 
N°3 DOMINIO DE LUZ Y LA SOMBRA EN LA TÉCNICA DEL GARABATO 
Concepto: Se podría relacionar esta técnica de pincelada con el movimiento plástico impresionista 
que se desarrolló a partir de la segunda mitad del siglo XIX en Europa principalmente en Francia. 
-Caracterizado, a grandes rasgos, por el intento de plasmar la luz (la «impresión» visual) y el 
instante, sin reparar en la identidad de aquello que la proyectaba. Es decir, si sus antecesores 
pintaban formas con identidad, los impresionistas pintaban el momento de luz, más allá de las 
formas que subyacen bajo este. Fue clave para el desarrollo del arte posterior, a través 
del posimpresionismo y las vanguardias. Así como para crear nuevas técnicas artísticas es lo que 
Fernando de Szyszlo intento hacer en toda su vida artística crear un estilo artístico en el cual pudiera 
manifestar sus emociones y sentimientos a través del arte su arte con un estilo nuevo en el cual el 
dominio de la luz y la sombra te den sugerencia de la forma a representar, en este caso utilizaremos 
la técnica del garabato. 
MATERIALES 
-Lapiceros de diferentes puntas color negro y blanco y de color.  
-Cartulina blanca, negra y de color. 
PROCEDIMIENTO 
1.- Cortamos la cartulina en un tamaño deseado de preferencia un A-4. 
2.- Procedemos a hacer un garabato según la forma que queramos plasmar 
3.- se debe de especificar claramente la luz y la sombra en la técnica del garabato  
4.- cuanto más agrupamos los garabatos nos da la sensación que existe una oscuridad o 
proyectamos una sombra  
5.- cuanto más nos alejamos con el garabato y la presión del garabato es débil nos da la 
sensación que se proyecta a la luz. 
6.- el colar de la superficie también ayudará a conseguir diferentes efectos agradables a 











































N°4 LA LUZ Y LA SOMBRA EN EL ABSTRACTO 
Concepto: Existe una curiosidad que parece contradictoria en sí misma a la hora de hablar de 
técnica de la pintura y es el hecho de que para hablar del color sea importantísimo hablar de los 
grises (además, no realizarás un buen cuadro a color si primero no eres capaz de realizar una 
ajustada grisalla del estudio tonal del mismo, o sea, sólo con grises o acromáticos –de hecho 
algunos maestros prefieren comenzar la enseñanza por estas grisallas antes de pasar al color 
como último estadio del aprendizaje) así como el otro hecho, también contradictorio en 
apariencia, de que para hablar de sombras haya que hablar del color de la luz. Parecen el ying y 
el yang de una misma realidad, de suerte que lo uno siempre acompaña a lo otro. 
 
Materiales  
-Espátula de diferentes números y formas  






             
Fernando de Szyszlo, (Perú 1925) 
Inkarri-Saywa III, (Villa 1968). 



















1.-Primero realizamos un bosquejo del diseño de vamos a realizar en el lienzo, 
nuestro diseño tiene que estar influenciado por las obras artísticas de Fernando 
de Szyszlo en el cual resalta la luz y la sombra en sus cuadros abstractos 
 
2.- Procedemos a plasmar nuestro diseño en el lienzo. 
 
3.- Echamos el texturizado dónde queremos que resalte más al momento de 
pintar esperamos que seque para poder pintar  
 
4.-en el momento de pinatra podemos usar el óleo en puro sin usar el aceite de 
linaza para así conseguir un efecto más de textura  
 
5.- El resultado es impresionante por que se consiguen hermosas obras de arte  













































-Abstracción geométrica: Se ha denominado a un capítulo del arte abstracto desarrollado a 
partir de los años 1920, y se basa en el uso de formas geométricas simples combinadas en 
composiciones subjetivas sobre espacios irreales. Surge como una reacción frente al excesivo 




N°5 FIGURAS GEOMÉTRICAS BÁSICAS EN LA PINTURA EN TÉCNICA 
MIXTA 
Concepto: La pintura geométrica está basada principalmente en figuras geométricas 
básicas que están representadas por triángulos, cuadrados y rectángulos, o figuras que 
posean alguna similitud con estas. 
Cuando hablamos de pintura, se  hace referencia a un fluido que con la aplicación de 
varias capas delgadas es capaz de recubrir una superficie. También es importante 
mencionar que las pinturas geométricas pueden estar representadas por círculos, 
aunque sean muy pocas las veces ya que por lo general solamente incorporan bordes 
rectos. 
Nuestro tema está relacionado con la pintura y las figuras planas  es por ello que, hemos estado 
observando muchos cuadros de Fernando de Szyszlo   que nos pueden ser de gran ayuda en la 
elaboración de nuestro trabajo. 
Desde mi punto de vista, se encuentran figuras planas como círculos, triángulos, cuadrados, 
polígonos etc . Este tipo de cuadros, son interesantes a la hora de tratar con niños de primaria, 
para que descubran, que en cualquier cuadro pueden encontrar 
geometría, acercando a un entorno al alumno a dos 
asignaturas, arte y geometría, porque comenzarán por ver 
cuadros, pero luego saldrán a la calle y se fijarán en toda la 
geometría que existe y como futuros docentes nuestros 
estudiantes deben de dominar diferentes tipos de técnicas. 
Materiales: 


































CÓMO PINTAR CUADROS EN FIGURAS GEOMÉTRICAS 
Para realizar pinturas geométricas  se pueden aplicar varias ideas, una que se puede utilizar 
es trabajar con tiempo, en este sentido nos referimos a saber lo que se va a pintar o tener 
alguna noción de lo que se quiere, para de esta manera realizar un diseño antes de comenzar 
a hacer una pintura geométrica propiamente dicha. En otros casos, las personas que desean 
tener mayor libertad pueden hacer una pintura geométrica sobre cualquier superficie, 
teniendo en cuenta los pasos a seguir. 
La pintura geométrica se caracteriza por acentuar aspectos cromáticos, formales y en 
algunos casos estructurales sin prestar ninguna atención a la imitación de la realidad por lo 
que pasa a considerarse pintura geométrica abstracta, convirtiéndose en una rama del arte 
abstracto aunque también la pintura geométrica puede ser figurativa donde las imágenes 
que se hagan sean fácilmente reconocibles y la imitación de lo real sí se considere algo 
posible dependiendo de lo que quiera expresar el pintor. 
Procedimiento  
1.- Hacemos diferentes trazos utilizando las formas de las figuras geométricas. 
2.- Podemos utilizar el texturizador para dar volumen a las formas que más deseemos 
resaltar u otros materiales como hilo, telas etc. 
3.-Para pintar podemos usar diferentes pigmentos o diferentes técnicas en el proceso del 
pintado. 
4.- Para pintar nos aspiraremos en los cuadros de Fernando de Szyszlo   así como en su 
estilo artístico. 
5.- los estudiantes deberán aspirarse en las figuras geométricas así como en las técnicas de 
Fernando de Szyszlo. 





















































N °6  LAS LÍNEAS EN LA FIGURA GEOMÉTRICA CON TEXTURA 
Concepto: Es el elemento más simple de representación gráfica; está formada por la unión 
de varios puntos en sucesión; Representa la forma de expresión más sencilla y pura, pero 
también, la más dinámica y variada: Define contornos, hace conexiones, separa o establece 
distancias. 
Las líneas pueden ser: rectas, curvas, mixtas y quebradas, que comparten las siguientes 
características. 
Características de la línea: 
La intensidad: Depende de la mayor o menor presión que apliquemos sobre la superficie 
con la herramienta de dibujo.  
El Grosor: La intensidad del trazo resultante suele ir acompañada de un grosor 
proporcional: a más presión del gesto gráfico sobre el soporte, más intensa será la línea y 
más gruesa. 
Líneas con diferentes grosores, intensidades y colores: diferentes técnicas gráficas. 
El color y uniformidad: El color es el aspecto más llamativo de una imagen, nos ayuda a 
comprender lo que vemos al brindarnos información adicional 
acerca de los objetos que contemplamos. El color es por lo tanto 
una cualidad de los objetos que por sus características no es 
propia sino variable. 
 
Las principales propiedades de la línea son: 
•Contiene gran expresividad gráfica y mucha energía.  
•Casi siempre expresa dinamismo, movimiento y dirección.  
•Crea tensión en el espacio gráfico en que se encuentra.  
•Crea separación de espacios en el grafismo.  
•La repetición de líneas próximas genera planos y texturas. 
 De la línea se valdrá   Fernando de Szyszlo   para crear hermosas 









-Aceite de linaza 
PROCEDIMIENTO 
1.-Solo en base a líneas haremos una composición en el cual las imágenes 
reflejaran por el contraste del color aplicado. 
2.- las formas que se puedan obtener pueden ser figurativas o no 
figurativas. 
3.-lo primero que se debe de hacer es dibujar las líneas en el lienzo  
4.-Mancharas las formas contrastando el color para ello utilizaremos los 
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colores cálidos así como los colores fríos. 
5.-el contraste de los colores permitirá que resalte las formas para así tener un trabajo 
más completo  










N°7 EL ARTE PRECOLOMBINO EN LA PINTURA TEXTURA AL OLEO 
Concepto: El arte precolombino es la manera como se designa al conjunto de realizaciones 
artísticas e intelectuales como escultura, arquitectura, arte  rupestre, cerámica, textil, metalistería 
y pintura realizadas en el continente americano durante el período precolombino. 
Es por ello que el pintor Fernando de Szyszlo declaró  que encuentra inspiración en las obras 
prehispánicas de distintas culturas.  
“En el arte precolombino hay un tesoro inacabable”, aseguró. 
 
Confesó que le fascinan “los tejidos de Paracas”. Asimismo, admitió su debilidad por el legado 
que dejó Chavín.  
 
Expresó también su admiración por los objetos de la cultura Chancay, civilización que se 
desarrolló al norte de Lima. 
 
"Chancay, que es tan naif, ingenua. Las telas de Chancay son tan abstractas 
Respecto al arte popular peruano, indicó que le gusta mucho, pero que en su opinión está 
desapareciendo y es por ello que en estas actividades trataremos de resaltar el arte precolombino 



















Fernando de Szyszlo, 
Rosa del Mar de Lurin, 
1995 
Materiales 
-Diseños del arte 








-Aceite de linaza 
Procedimiento:  
1.- según nuestras costumbres y tradiciones 
haremos nuestros diseños, cada individuo se 
 Identifica con alguna costumbre ya sea de su  
lugar de origen o herencias de nuestros padres  
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2.-Nuestrso diseño lo pasaremos en nuestro  
Lienzo utilizando pigmento aguado y un pincel  
Delgado. 
3.-Según el diseño pasamos a manchar nuestro  
diseño con un pigmento aguado. 
4.- luego se para a empastar con más detalles  
5.- hacemos el segundo empaste para luego  






























































































Lo mío comienza con 
esas manchas en las 
paredes, la mancha que 







Biografía.-Hijo de Pedro Chávez y Rosa Estela López. Nació en Trujillo, La Libertad, 
aunque parte de su infancia transcurrió en Paiján. Hermano menor del también pintor 
Ángel Chávez López. Cursó sus estudios escolares en su ciudad natal. En 1955 ingresó 
a la Escuela Nacional de Bellas Artes de Lima. Culminado sus estudios en 1959, 
presentó su primera exposición individual en la Universidad Nacional de Trujillo. Ese 
mismo año representó a su país en la I Bienal de París. 
En 1960 inició un recorrido por Europa. Visitó Nápoles, Pompeya, Roma y Florencia, 
donde radicó un año. En 1962 empezó a radicar en París. En 1966 expuso en la Bienal 
de Venecia, así como en Boloña. En 1967 expuso con gran éxito una muestra de fuerte 
tendencia social, en la galería Desbrieres de París, lo que motivó que su arte fuera 
expuesto en Milán, Ámsterdam y especialmente en Bruselas. 
En 1968 regresó a Lima, realizando exposiciones en las principales salas. Su interés por 
el arte primitivo lo llevó a visitar la Isla de Pascua y las cuevas de Altamira y Tassili. En 
1981 el Museo de Arte Italiano le dedicó una gran muestra, la primera otorgada a un 
artista peruano vivo. 
En 1983 creó la I Bienal de Arte Contemporáneo en Trujillo. A fines de los años 1980 
empezó a alternar su residencia entre París y Lima. Sus obras forman parte de 
importantes colecciones privadas y de destacados museos de Europa y América. 
Características de sus obras  
-Rasgos más característicos de su pintura: libertad expresiva, audaz tratamiento del 
color y nítidas reminiscencias telúricas y étnicas. 
-Gerardo Chávez (1937) ha plasmado una imagen surrealista muy definida, en la que 
desborda su amplia imaginación en un acertado sentido de color y un dominio grácil, 
airoso, del dibujo. Visiones extrañas y erotismo son notas frecuentes en sus lienzos. 
Fundación Gerardo Chávez 
La Fundación Gerardo Chávez, creada por el mismo artista trujillano, con el objetivo y 
deseo de promover y difundir la creación activa de la cultura de nuestro tiempo; 
estimulando la producción de todos los medios de conservación y comunicación del 
conocimiento, el arte y la cultura nacional e internacional. Es una institución sin fines de 
lucro y fue constituida legalmente el 2 de marzo de 2007 por el mismo artista plástico 
Gerardo Chávez y tiene a su cargo el Espacio Cultural Angelmira y el Museo de Arte 
Moderno en Trujillo (MAM Trujillo). 
El Museo de Arte Moderno de Trujillo fue fundado por el artista plástico Gerardo 
Chávez. Exhibe obras de diversos autores. 
Ubicado en la ciudad de Trujillo, altura del Km 5 de la carretera a Laredo (Manzana 
"W" lote 2 Urb. Semirrústica El Bosque). Destaca por su colección de pinturas y 
esculturas de autoría de Gerardo Chávez distribuidas en modernas salas de exhibición. 
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 Es el primer Museo de Arte Moderno realizado en el Perú concebido y 
construido como tal. 
 Infraestructura adecuada para realizar importantes exposiciones de nivel 
internacional. 
 Proyección a convertirse en un importante centro de atractivo cultural y turístico 
para Trujillo y el Perú. 
LA MANCHA 
Pulsión como la mancha que hace el pintor surge del interés sobre la reflexión del gesto 
pictórico, el antes y el después , pensando en el arte como una acción, que está antes de la 
mancha sobre una tela, antes que un trazado, que la toma fotográfica, del encuadre, etc.. este 
trabajo t tiene que ver con la pintura, directamente con la cuadrícula sobre la cuadrícula (capas) 
el soporte, el trazado, la memoria, la pintura en el espacio fuera del muro, (desplazamiento), una 
mancha sugiere la forma no la detalla . 
 -EL ARTE PRIMITIVO: mitos y leyendas 
 
Término aplicado a las artes gráficas y plásticas de culturas menos evolucionadas que la 
nuestra. 
Los auténticos artistas primitivos Utilizan en sus producciones los símbolos 
tradicionales sancionados por el medio social en que viven. En general se interesan por 
representaciones humanas, de animales o seres sobrenaturales, y muy raras veces 
utilizan el paisaje como tema. Casi todas las representaciones de arte primitivo sirven de 
vehículo a formas artísticas más complejas: ritos religiosos, situaciones dramáticas, etc. 
En este mismo sentido pueden llegar a representar auténticos símbolos de autoridad y 
prestigio. Por ello, nunca o muy raras veces las sociedades primitivas han cultivado el 
arte por el arte. Aunque dedica especial interés a los aspectos formales, el arte 
                                
N°8 EL ARTE PRIMITIVO EN TIZA PASTEL 
CONCEPTO: La pintura rupestre es un tipo de pintura prehistórico.  
Era pintado por los grandes cavernícolas de las cavernas porque creían  
que les daba suerte y fuerza a la hora de cazar.  
Pintaban en las paredes de las cuevas su presa a seguir, ya sea un búfalo, un elefante, 
etc.  
Características  
- Pintaban la escena de caza.  
-Los dibujaban generalmente dormidos, pues simbolizaba la debilidad de la presa.   
Como en ese entonces no había forma de pintar, utilizaban lo primero que veían:  
 
Para el negro: Carbón.  
Para el rojo: Oxido ferroso con sangre.  
Para el naranja: Oxido ferroso.  
Para el blanco: Cal que sacaban del suelo.  
Para el amarillo: Óxidos y cales.  
Para el rojo oscuro: Sangre  
 
En un momento, se empezaron a dar cuenta que la pintura de las paredes se corría.  
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Entonces decidieron ponerle una especie de adhesivo, si nada más ni nada menos que 
grasa.  




























-papel boom  
-agua 
-lápiz   
Procedimientos  
1.- Procedemos a arrugar el papel para que tenga la sensación de viejo 
PREDOMINIO DE FIGURAS 
ALZADAS CON MARCANDO 
REALISMO 
Aprovechamiento de rocas 




2.-Tambien procedemos a motear la superficie con un papel arrugado lleno de pintura  
3.- diseñamos una imagen aspirada en los murales de las pinturas rupestres con 
actividades de la caza o actividades cotidianas. 
4.-procedemos a pintar solo con tizas pastel dará una sensación de rustico al trabajo. 




































N°9 PINTURA RUPESTRE EN PIEDRA 
Concepto: El pintado en piedras utilizando el punto y la técnica del Puntillismo 
desarrolla nuestra creatividad y nos permite experimentar con otro tipo de 
material en cuanto a la superficie que se utiliza, que en este caso es la piedra. A 
través del punto y agrupación de puntos se puede crear hermosas formas ya sea de 
nuestra creatividad e imaginación o de nuestra realidad . 
Características: 
-Los pintores aprovecharon lo sobresaliente de las paredes rocosas para dar relieve a sus 
pinturas lo que nosotros trabajaremos en estos trabajos para darle realce a nuestros 








-piedra de rio 
-pinturas acrílicas   




1.- Se consigue el material principal que es la piedra y se procede a limpiar, las piedras elegidas 
no solo deben ser cualquier piedra sino tomarse la molestia de elegirlas con una intención de 




2.- Se procede a pintar toda la piedra de negro y degradando con los colores rojo blanco y 
amarillo  o solo realizar un circulo grande del color que deseemos para empezar hacer nuestra 
composición  a crear solo a base de puntos distintas formas utilizando los colores que deseemos 
o reproducir figuras de nuestra historian o cultura como en este caso las pinturas rupestres.  
 
 
3.- Estos puntos a realizar deben ser ordenados o 
desordenados ya se sabe que la agrupación de 
ellos forma elementos reales o irreales  en este 
caso queremos que nos muestre parte de nuestra 
cultura como las pinturas rupestres de nuestros antepasados  
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4.-El efecto o sensación de volumen se da por agrupación de 
los puntos y por los colores a utilizar se elige los colores 
según nos guie nuestra creatividad pero los más utilizados 
son el rojo amarillo blanco y negro que son los colores que 
se utilizaron en la cultura rupestre . 
 
5- Si somos muy creativos y observamos nuestra naturaleza podemos ver que existen elementos 
que ya traen consigo los puntos y si solos los reproducimos podemos crear elementos más reales 
y relacionarlos con la cultura más antigua de los hombres primitivos para plasmar sus 
costumbres y tradiciones o su quehacer cotidiano  
 






















           N°10 MITOS DEL PERÚ EN ACUARELA   (COSTA, SIERRA Y SELVA). 
Concepto: La técnica de la acuarela se basa en la superposición de capas transparentes 
lavados, utilizando la blancura del papel para obtener efectos y toques de luz. A medida 
que se superponen más lavados el color se hace más profundo. El color de la acuarela se 
puede modificar añadiendo o quitando agua, usando pinceles, esponjas o trapos. 
La acuarela da muchas posibilidades: la técnica del lavado permite crear degradados o 
lavados uniformes, incluso superposición de colores. Con la técnica húmeda sobre 
húmedo se pinta con la acuarela sobre el soporte previamente humedecido, obteniendo 
un efecto diferente. También se pueden realizar lavados del pigmento una vez seco, 
dependiendo del papel, del pigmento y la temperatura del agua. La limpieza con esponja 
u otro elemento absorbente, el raspado, son algunos ejemplos de las amplias 
posibilidades que ofrece la acuarela. 
Gerardo Chávez se valió de esta tecina para crear hermosas obras de arte combinado 
con nuestras costumbres y tradiciones peruanas, todo ello se puede evidenciar en 
nuestras obras  
Características: 
El término acuarela se refiere a la pintura 
transparente, a diferencia del gouache, una forma 
opaca de pintura similar. 
La acuarela se pinta utilizando pigmento fino o tinta 
mezclada con goma arábiga para darle cuerpo y 
glicerina o miel para darle viscosidad y unir el 
colorante a la superficie de pintar. 
Toda acuarela palidece si se expone al sol, los 
colores permanecen cuanta más calidad tienen los 
pigmentos. Es posible encontrar los colores en 
tubos o pastillas, en las dos formas se aprecian las diferencias entre pigmentos, por 
ejemplo con el azul de manganeso se obtiene una 
granulación.Ejemplos  
GERARDO CHÁVEZ 
Metamorfosis del agua 
1973 
Oleo sobre tela 200 x 250 cm 
 
     Materiales  
-Cartulina cansón  





1.-Se procede a diseñar según el tema que sea de nuestro agrado ya sea de la costa, 
sierra o selva ya que como personas nos sentimos identificados con ciertas costumbres 
según sea nuestras tradiciones heredadas ´por nuestros padres.  
2.- Los temas a elegir tienen que estar relacionados con el Perú plasmamos el diseño en 
nuestra cartulina  
3.- Procedemos a pintar sobre papel o cartulina con colores diluidos en agua según los 
diseños deseados. 
4.-  Los colores utilizados son transparentes (según la cantidad de agua en la mezcla) y a 
veces dejan ver el fondo del papel (blanco), que actúa como otro verdadero tono. 
5.- Dejamos secar y trabajo 
terminado. 

























Concepto: La mancha se percibe como la alternancia de claridad y oscuridad, y la variación de 
color del mundo que nos rodea. Vivimos en un mundo dimensional y las variaciones de luz 
constituyen el medio con el que ópticamente se percibe la complicada información visual del 
entorno. Es uno de los mejores instrumentos de los que dispone la visión para expresarse. 
Gracias a ella se distinguen en el espacio el movimiento súbito, la profundidad, la distancia y 
otras referencias ambientales.  
El ser humano puede captar varias variaciones de gris, considerando el blanco y el negro como 
los extremos de esta gradación, y esta particularidad perceptiva de valores se denomina 
claroscuro. A nivel práctico, la escala de grises más empleada no suele tener más de trece 
valores, incluyendo entre ellos el blanco y el negro. 
Gerardo Chávez con esta técnica nos remontara a la esencia de rescatar las leyendas peruanas 
bajo una técnica que sugiere la forma dando volumen con la luz y la sombra. 
Características: 
-Gerardo Chávez nos muestra  que la esencia del dibujo es la línea, siendo esta la forma más 
pura de dibujo, de todos modos un dibujo no deja de ser considerado como tal aunque se 
incluyan elementos considerados pictóricos como es la mancha, ya sea seca o a la aguada 
con sus múltiples variantes.  
 -Si se domina el claroscuro, como Gerardo Chávez con la mancha podemos crear sensación 
de volumen pero  también nos permite estructurar superficies o encajar una composición. Su 
mayor ventaja es la rapidez en la ejecución de la obra y la expresividad fácil e inmediata 
pero al tratarse de un elemento más gestual que la línea proporciona menor exactitud a la 





















-Procedemos a dibujar nuestros diseños inspirados en la técnica de Gerardo Chávez una 
técnica como la mancha que nos insinuaran las leyendas peruanas. 
-La mancha no tiene que estar vinculada a la línea y puede emplearse desligada a la 
estructura lineal previa del dibujo, como un elemento con autonomía propia, gracias a 
su gran fuerza expresiva.  
-Es esta técnica que nos ayudara a recrear las leyendas peruanas, lo primero que 
haremos es hacer Caer la nogalina en la cartulina y luego con nuestro pincel iremos 
jalando el pigmento según nuestro diseño. 
-utilizando pinceles delgados podemos recrear los detalles más hermosos de nuestro 














































 CREENCIAS POPULARES: surrealistas 
En las distintas etapas de la historia del Perú el sistema de mitos y creencias, así como 
la religión y las costumbres del Perú han ido variando. Si bien se observa una mayoría 
cristiana, esta religión se entremezcla con elementos de las culturas autóctonas, de la 
misma manera costumbres, creencias y leyendas autóctona  combinadas con el 
surrealismo para plasmar nuestros sueños.                                                  
 
N°12 LA FIGURA HUMANA REPRESENTANDO NUESTRAS COSTUMBRE Y 
TRADICIONES AL ÓLEO             
Concepto: En el surrealismo se exploraba e ilustraba la mente inconsciente con un 
aspecto poético. 
En la pintura se alejaron del realismo para imprimir sentimientos propios. Las figuras 
que colocan forman un ambiente incongruente característico del movimiento. 
 La figura humana fue cambiando a través de los años dependiendo de cada movimiento que se 
implementó en el ámbito artístico. Es claro cómo ha cambiado la manera de pensar de la gente 
desde la prehistoria hasta el arte de hoy en día. La figura humana fue y seguirá siendo uno de los 
símbolos más utilizados en todo tipo de obras y es por ello que Gerardo Chávez utiliza a la 
figura humana para transmitir la sensualidad del cuerpo el erotismo todo ello lo convierte en 
arte bajo colores tierra y diferentes técnicas utilizando una temática nuestras costumbres y 
tradiciones peruanas y en ellas somos muy ricos. 
Característica 
 
-El estilo surrealista es caracterizado por explorar e ilustrar la mente inconsciente y así 
destruir el arte establecido. La figura humana dentro de este estilo no es la excepción. 
Claramente se puede observar la figura sin embargo con cierta simbología en donde es 


















 Obras, que forman parte de la exposición 'Chávez80', se presentarán por única vez en el Perú,       






-Pinceles de diferentes números punta plana 
-Paleta 
-Aceite de linaza 
 
Procedimiento  
-Empezamos por un estudio de la figura humana en el cual reconocemos lo hermosos 
que es el cuerpo humano ya sea del varón o dela mujer en base a ese estudio 
diseñaremos nuestra composición resaltando las características del cuerpo humano. 
 
-Combinamos ese diseño con nuestras costumbres y tradiciones según nuestro estilo 
artístico, como artistas plásticos nuestro estilo debe de ser combinado con nuestro país y 
sus tradiciones ancestrales. 
 
-Después de tener nuestro diseño lo plasmamos en el lienzo a través del dibujo 
  
-Procedemos a manchar las imágenes correspondientes al color según nuestro diseño el 
óleo debe de ser aguado utilizando más el aceite de linaza. 
 
-Luego procedemos a empastar, el empaste se hará hasta tres veces para luego colocar 
los detalles y el óleo a utilizar debe de ser lo más puro posible utilizando muy poco 
aceite. 
 
-Los detalles a colocar se harán con un pincel de punta fina y utilizando el óleo puro. 
-Luego procedemos a fijar el trabajo con la laca espray . 
 
TRABAJO TERMINADO  
 
TITULO: KISCA-MACHU 









N°13 NUESTRAS COSTUMBRES DE LA SIERRA EN EL ARTE 
 
Concepto: Toda la sierra del Perú es una zona llena de  costumbres y tradiciones que han 
perdurado pese a los cambios que se presentan con el paso del tiempo e inclusive a la 
imposición mediática de muchas costumbres de otros lados del mundo, siendo así es el artista 
Gerardo Chávez quien trata de conservar esas costumbres en sus obras de arte ya que es toda 
una región encantadora y única, llena de un estilo único que nunca se perderá sin importar los 
hechos que sucedan a futuro. La serranía del Perú es amplia en destinos así como también rica 
en cultura, cada pueblo que se puede encontrar presenta sus propias características a destacar 




-Las danzas más costumbristas de la sierra del Perú son  huaylash, el huayno, el yaraví, el 
q’ajelo o karabotas, la danza de tijeras y la diablada. 
 
-En cuanto a los festivales más importantes, destaca el Carnaval Huancavelicano, el 
Ayacuchano, la Fiesta de la Virgen de la Candelaria en Puno, el Carnaval de Cajamarca, el 
Yawar Fiesta y el Inti Raymi. 
 
-La religión es un tema recurrente dentro de las costumbres andinas y es esta< quien se 




LA PROCESIÓN DE LA PAPA (2008) Es una técnica mixta de barro sobre 






-Tierras de color 
- Lápiz carbón y carbón vegetal              
-Oleo negro y oleos de tierras de color  
-Pinceles planos  
         





1.- Pegamos el yute en un cartón con goma   hasta que quede totalmente estirado 
 
2.-procedemos a cubrir con la arcilla todo el yute dando una capa liguera a todo      sin 
dejar que se cuarteen al momento de secar. 
 
3.-Despues de preparar la base se procede a dibujar utilizando el carbón vegetal el 
diseño está inspirado en nuestras costumbres y tradiciones de la sierra.    
 
4.-luego de ser plasmado el diseño en la base se procede a pintar los colores a utilizar 
pueden ser colores tierras o todos los colores de la paleta. 
 







MEDIDAS:100 X 120 




















N° 14 NUESTRA CREATIVIDAD EN TÉCNICA MIXTA 
 
Concepto: La creatividad es la capacidad de generar nuevas ideas o conceptos, de nuevas 
asociaciones entre ideas y conceptos conocidos, que habitualmente producen soluciones 
originales y de ellos nos tenemos que valer para crear nuevas obras de arte. La creatividad es 
sinónimo del "pensamiento original", la "imaginación constructiva", el "pensamiento 
divergente" o el "pensamiento creativo". La creatividad es una habilidad típica de la cognición 
humana. Por ello es que empezaremos a crear inspirada en las obras de Gerardo Chávez o 
Fernando de Szyszlo todo arraigado  a nuestras costumbres y tradiciones peruanas. 
El término técnica mixta se refiere a la técnica de utilizar dos o más técnicas artísticas como 
dibujo, óleo o collage, combinadas en una única obra. 
 
Características 
Se debe aclarar que no existe ningún estereotipo del individuo creador, si bien todos presentan 
ciertas similitudes. Algunas de esas similitudes se indican a continuación: 
1. Manifiestan una gran curiosidad intelectual y creativa para las artes. 
2. Disciernen y observan de manera diferenciada muy particular y de ese modo crear nuevos 
estilos artísticos o combinar los ya existentes. 
3. Tienen en sus mentes amplia información que pueden combinar para crear, elegir y extrapolar 
para resolver problemas o utilizar nuevas técnicas que sean innovadoras. 
7. No son conformistas en sus ideas, pero tampoco anti conformistas. Son más bien, 
auténticamente independientes. 
8. Poseen capacidad de análisis y síntesis para crear cosas nuevas en este caso imágenes nuevas.  
9. Poseen capacidad de redefinición, es decir, para reacomodar ideas, conceptos, gente y cosas, 


















-Oleo ,esmalte ,acuarela ,etc. 
-Lienzo 
-Pinceles de diferentes números y formar  
-Texturizador  
-Paleta 




-Mezclar técnicas ofrece a los artistas posibilidades infinitas para la creación artística. 
-Sería conveniente, además, distinguir entre “procedimiento pictórico” y “técnica pictórica”.  
-Se entiende por procedimiento pictórico la unión de los elementos que constituyen el 
aglutinante o adhesivo, y los pigmentos. 
La forma de aplicar ese procedimiento pictórico se denomina “técnica pictórica”. 
-En este caso procedemos a hacer el diseño en base a ello empezamos a combinar las técnicas 
en este caso aplicaremos 4 técnicas, los estudiantes escogerán las técnicas a utilizar. 
- El proceso de pintado lo podemos realizar definiéndolas 4 técnicas en nuestra composición. 




































'Yo hablo con mis manos, tú 




Uno de los artistas plásticos peruanos más destacados por su originalidad e intensidad. 
José Tola nació en Lima en 1943. Empezó su vida artística en 1963 cuando ingresó a 
"La Real Escuela de San Fernando". A partir de ahí, su carrera ha sido un constante 
viaje y una constante experimentación: ha visitado España, Alemania, Grecia, Turquía, 
Irán, Afganistán, Pakistán e India “manejando una kombi”; ha sido instigado y 
perseguido por la ley por su labor de editor de publicaciones pornográficas; se ha 
recluido largas temporadas a “crear”. Tola es esquivo, díscolo, malicioso; músico y 
escritor. Su línea vital se despliega en cada una de sus telas y los asombrosos volúmenes 
de algunos de sus objetos. 
ESTUDIOS José Tola en 1963 a 1969 estudia en la Real Academia de Bellas Artes de 
San Fernando, Madrid, España, de donde egresa con el título de profesor de dibujo y 
pintura. Actualmente radica en el Perú. PREMIOS 1998 Bienal Tecnoquímica. Lima, 
Perú. 1986 Primer Premio de Pintura. Segunda Bienal de La Habana. La Habana, Cuba. 
1969 Primer Premio de Pintura. Tercer Salón de Artes Plásticas de San Isidro. Lima, 
Perú. 
Tola, al igual que con su laberíntico e intrincado trazo, las cosas no son simples. Para 
empezar, rompe con el tradicional formato del lienzo en dos dimensiones, y opta 
por los ensamblajes sobre superficies de madera. 
Esta técnica no es nueva en el trabajo del artista, la ha usado en varias de sus celebradas 
piezas donde había, incluso, tubos quemados, clavos, vidrios y demás materiales 
contundentes (e hirientes). 
Para Tola el arte es hallazgo, es descubrimiento, un final. La travesía importa, pero el 
cuadro solo se hace tal cuando encuentra una mirada, una sensibilidad y, al final, 
siempre al final, quizás comprensión 
 
ESTUDIOS  José Tola nace en Lima, en 1943. De 1963 a 1969 estudia en la Real Academia de 
Bellas Artes de San Fernando, Madrid, España, de donde egresa con el título de profesor de 
dibujo y pintura. Actualmente radica en el Perú. PREMIOS 1998 Bienal Tecnoquímica. Lima, 
Perú. 1986 Primer Premio de Pintura. Segunda Bienal de La Habana. La Habana, Cuba. 1969 
Primer Premio de Pintura. Tercer Salón de Artes Plásticas de San Isidro. Lima, Perú.  
 
 FIGURATIVISMOS 
La distorsión de la figura humana maneja temas y formas del Clasicismo ordenándolas, 
relacionándolas y complicándolas, buscando nuevas expresiones de belleza. El equilibrio y la 
serenidad son ahora desmitificados imponiéndose el contraste, la distorsión, la paradoja, el 
humor, la extravagancia en las nuevas obras de arte utilizada por Tola ,nos muestra que el 




N °15 DISTORSIÓN DE LA FIGURA HUMANA  
Concepto: Se puede relacionar esta forma de pintar o crear con el manierismo en el que se 
intenta cambiar la forma tradicional por la distorsión así como que se pasa de lo táctil a lo 
visual. Hay en este movimiento un abandono de la forma para entrar en el mundo de la luz y el 
color. Se mantienen pautas como la preponderancia de la figura humana, los retratos y 
desnudos, pero gana peso la sinuosidad, las formas serpentínicas, las irreales y abstractas y los 
colores se hacen arbitrarios y tienden a reflejar angustias vitales. 
Las figuras se encierran en marcos estrechos y fondos oscuros, resaltando como objetos-luz. 
Características  
-se opone a la rigidez de la norma clásica 
-Mayor libertad de creatividad los artistas se dejan llevar por su gusto al momento de crear con 
tendencia a lo irreal y a o abstracto. 
-los colores no tratan de imitar a la naturaleza si no que son: extraños, fríos, artificiales, con 





- Lapiceros de diferentes colores  
- Cartulina cansón de diferentes colores  
- Plumones de diferentes colores  
- Temperas  
 
Procedimientos  
1.- La distorsión de la figura humana comienza con desprender las extremidades del cuerpo para 
crear algo nuevo y novedoso y de ese modo cambiaremos del modo tradicional que siempre 
hemos visto una figura humana. 
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2.-Nos podemos facilitar si elaboraremos una plantilla a la cual cambiaremos la posición de las 
extremidades del cuerpo o haremos ciertas exageraciones. 
3.-Plasmarenos todo en nuestra cartulina según lo requiera nuestra creatividad y la forma de 
nuestra composición. 
4.-Procederenos a pintar el fondo de nuestro diseño y luego cada elemento podemos dar 
volumen a nuestros elementos si así lo requiere nuestra composición a través de la pintura. 
5.- Con los plumones procedemos a dar formar de más detalladas de cada espacio ya sea con las 


























N° 16 EL PUNTO Y  LA LÍNEA EN   LA FIGURA HUMANA  TÉCNICA 
MIXTA 
Concepto: El punto se denomina punto gráfico a la marca mínima colocada sobre una 
superficie; es el signo más elemental de la comunicación visual.   
LA LÍNEA: Es el elemento más simple con que contamos para hacer un dibujo pero a su vez, 
el más importante son elementos de las artes visuales que nos van a servir para plasmar la figura 
humana en diferentes formas así como en los estilos de José Tola en el que la figura humana es 
el elementos principal de sus obras artísticas. 
 
Características  
El punto puede ser: 
a) como mancha,  
b) como elemento de configuración y  
c) como elemento abstracto.  
El punto es la base de toda composición plástica, donde el artista hace uso consciente de él 
durante su trabajo artístico. 
-Tiene un gran poder de atracción visual, creando tensión sin dirección. 
 - Cuando se sitúan próximos dos puntos pueden producir sensaciones de tensión o de dirección, 
creando en la mente del espectador una línea recta imaginaria que los une. 
- Si se sitúan diferentes puntos en prolongación sugieren una dirección, un camino, más 
acentuada cuanto más próximos estén los puntos entre sí. 
LA LÍNEA  
Características de la línea: 
 
La intensidad: Depende de la mayor o menor presión que apliquemos sobre la superficie con la 
herramienta de dibujo.  
 
El Grosor: La intensidad del trazo resultante suele ir acompañada de un grosor proporcional: a 
más presión del gesto gráfico sobre el soporte, más intensa será la línea y más gruesa.  
Líneas con diferentes grosores, intensidades y colores: diferentes técnicas gráficas. 
 
El color y uniformidad: El color es el aspecto más llamativo de una imagen, nos ayuda a 
comprender lo que vemos al brindarnos información adicional acerca de los objetos que 
contemplamos. El color es por lo tanto una cualidad de los objetos que por sus características no 
es propia sino variable. 
                    
Las principales propiedades de la línea son: 
•Contiene gran expresividad gráfica y mucha energía.  
•Casi siempre expresa dinamismo, movimiento y dirección.  
•Crea tensión en el espacio gráfico en que se encuentra.  
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•Crea separación de espacios en el grafismo.  













-Plumones de colores  
-Lapiceros de color 
-Tempera de diferentes colores  
- acrílico de diferentes colores  
-Lienzo 






1.-Primero se procede a hacer unos ejercicios con plumones y lapiceros en cuanto al punto y la 
línea en la figura humana ese ejercicio nos tiene que servir para hacer el diseño que será 
plasmado en el lienzo. 
2.-Luego se procede a plasmar el diseño en el lienzo para luego ser pintado  
3.-Seprocede a pintar el fondo y colocar los detalles con el punto y la línea donde corresponda 
según nuestro diseño. 
4.-Se debe de resaltar los puntos y las líneas en el trabajo que está inspirado en los ejemplos de 
los cuadros de Tola. 









N° 17 ENSAMBLAJE: EN TÉCNICA MIXTA 
Concepto: El ensamblaje es una forma de escultura compuesta de objetos “encontrados” arreglados 
de tal manera que crean una sola obra. Los objetos que se juntan pueden ser orgánicos o 
manufacturados por el hombre, todo califica para ser incluido en un ensamblaje: pedazos de madera, 
piedras, zapatos viejos, latas, llantas de coche, fotografías, partes de computadora, etcétera. 
Generalmente se usan objetos comunes o fragmentos de ellos para crear una composición abstracta. 
Cada objeto se puede interpretar por separado, pero forman parte de un todo integrado. El 
ensamblaje reúne muchas veces escultura y pintura. La naturaleza y composición de este arte es 
similar al collage, aunque éste se define como bidimensional y el ensamblaje es tridimensional. 
Características  
-Montaje progresivo del producto 
-Dividida en partes en las cuales se realizan diferentes operaciones (estaciones) 
-Diferentes tipos según:  
                     Manejo de diferentes materiales  
                     La configuración de la línea (diferentes formas) 
                     El ritmo del trabajo (uno o variados) 
















-Cartones de diferentes grosores y todo material que este en desuso. 
-Madera o un cuerpo ya existente ( muñecas , maniquí etc.) 
-Pinturas acrílicas de diferentes colores  
-Pinceles de diferentes números  
-Tijera  
-Goma o pegamento fuerte  
-Clavos, alambre etc. 
Procedimientos 
1.- En el ensamblaje trabajaremos con todo material ya sea reciclado u objetos que nos traigan 
algún recuerdo con lo hacía Tola, que es de el de quien estamos prendiendo esta técnica del 
ensamblaje. 
2.-En este trabajo reemplazaremos la madera por el cartón paja o cartón reciclado por lo rápido 
que se puede de encontrar en cualquier lugar. 
3.-Cortaremos el cartón según las formas como queramos según nuestro diseño le daremos 
forma según la figura humana o solo como un elemento que nos traigan recuerdos. 
4.-Procedemos a pintar nuestras piezas dando formas y detalles adecuados a nuestro pintado  
5.-Enseguida procedemos a ensamblar las piezas dando forma según nuestros diseños.  
6.- Podemos agregar otros elementos como telas plástico u otras piezas que podamos colocar y 






























NO FIGURATIVISMO: Colores fosforescentes (calientes pero sosegado) 
El arte no figurativismo es nada más que el arte abstracto es un concepto general, opuesto al 
concepto de arte figurativo, que remite a lo más esencial del arte, reducido a sus aspectos 
cromáticos, formales y estructurales y combinados con los colores fosforescentes que requieren 
de luz para transmitir su calidez de color este fenómeno es aprovechado en aplicaciones tales 
como la pintura de las manecillas de los relojes, o en determinados juguetes que se iluminan en 
la oscuridad. 
                    N°18 PUNTO, LÍNEA Y COLOR EN MI COMPOSICIÓN      
Concepto: El punto y la línea es son los elemento gráfico básico en una composición y 
conforma la unidad mínima de la comunicación visual. Es de vital importancia y puede verse 
intensificado por medio del color, el tamaño y su posición en el plano. Por el principio de 
agrupación y las líneas son el elemento que une los puntos y así  es posible construir formas, 
contornos, tonos o colores le darán más realismo y realce a su composición y son de estos 
elementos de los cuales  José Tola utilizara en sus creaciones y en base a ello nosotros haremos 
nuestro trabajo (un ejemplo de esto son las imágenes creadas con tramas partir de puntos para su 
composición). 
Características 
-Cuando se encuentra solo en el plano el punto y la línea tienen un gran poder de atracción. 
-Si se añade otro punto en el mismo plano, produce una sensación de tensión y unido con la 
línea le da fuerza a la composición los colores a utilizar le darán más realce. 
- Da lugar a la conformación de otros conceptos como el color, cuando aparecen varios puntos 
en el mismo campo visual. 
-Tanto el punto como la línea constituyen dos de los elementos esenciales desde los que parte 
cualquier diseño, su correcto conocimiento y análisis permitirán la elaboración de un concepto 


























-Acrílicos de diferentes colores sobre todo fosforescentes. 
- Pinceles punta redonda de diferentes números.  
-Lienzo del tamaño adecuado. 
-Agua para diluir las pinturas 
-Un trapo para limpiar los pinceles  
 
Procedimientos 
1.- Se hace el diseño en base a puntos y líneas para crear sus cuadros. 
2.-Los colores a utilizar tienen que ser fosforescentes y utilizar el contraste para que 
tenga forma y contraste nuestro diseño. 
3.-Según se aproximen los puntos o líneas unos con otros se obtienen diferentes 




4.-Cuando hablamos de la línea y punto se puede entender que está   configurando 
contornos para nuestro diseño y de esta manera, estamos hablando de superficies, 
planos, es decir, de formas pero si agregamos el color hablamos de volumen como 
también en plano.  


























N°19 VITRALES NO FIGURATIVITAS 
Concepto: El vitral es una obra artística en vidrio que brinda calidez y distinción a un 
espacio a través del manejo de la luz y el color. Es un arte que depende completamente 
de la luz la cual al atravesar los vidrios de color y textura variada genera sensaciones 
bien sea cálidas o refrescantes según los tonos empleados, brindando una atmósfera 
acogedora. 
En este trabajo nosotros tenderemos la libertad de escoger los materiales traslucidos 
para crear nuestros vitrales como lo hozo José Tola en sus primeras obras artísticas ,en 
este caso utilizaremos los papeles seditas que son traslucidos o el papel celofán de 
colores que apoyan a hacer este trabajo de vitral. 
Características 
-Entre las principales características tenemos que genera un ambiente agradable gracias 
al manejo de la luz del color y las texturas. 
- Proporciona calidez especial al lugar ya sea tu baño, dormitorio, restaurante... 
- A nivel psicológico influye en el estado anímico de las personas gracias a los efectos 
benéficos del color. 


















-Papel cedita de diferentes colores  
-Papel celofán de diferentes colores con estampados y sin estampados 
-Goma  
-Tijera 
 -Un bastidor de cartón paja 
-Pinturas acrílicas de colores fosforescentes. 
 Procedimientos 
1.-Procedemos a cortar el cartón paja en forma de marco de 3cm y luego lo pintamos de 
color negro. 
2.-Luego procedemos a pegar nuestros materiales de papel ceda y de papel celofán. 
3.-Las formas que le demos deben de ser de acuerdo a nuestros diseños. 
4.- Con un plumos fine pen procedemos a dibujar algunos detalles de punto y líneas que 
acompañen nuestra composición. 























N° 20 EL ARTE EN TÉCNICA MIXTA Y RECICLAJE 
                    
Concepto: Desde el momento en que el hombre fue capaz de modificar y explicar la 
naturaleza ha materializado su espiritualidad y su pensamiento creativo de diferentes 
formas y a través de distintos materiales, que reflejan sus inquietudes, intereses, 
creencias o su sentido de la belleza. En arte esto recibe el nombre de técnica, que es la 
utilización de un material específico para llevar a cabo una creación artística. En 
general, la técnica utilizada por un artista se relaciona directamente con la 
pigmentación, forma, textura y durabilidad final que desea darle a su obra. 
 Características 
-Sobre “Técnica Mixta” se refiere a la materialidad de las  obras en que el autor 
combinó varias técnicas (óleo y acrílico, por ejemplo) o introdujo elementos 
extrapictóricos, como objetos de uso cotidiano o recortes esa sería una de las principales 




-Óleo, acrílico, tempera etc. 
-Pinceles de diferentes números. 
-Cartón paja, tela, platico etc. 
-Papel 
-Madera, lienzo. 





1.-Empesamos haciendo nuestra composición pero en este caso nuestra composición 
solo debe de tener armonía de los materiales y el color ya que esta fuera de transmitir 
alguna forma real los materiales a utilizar son libres . 
2.-Luego de haber plasmado nuestro diseño en nuestro soporte procedemos a pintar de 
forma libre utilizando todos los pigmentos que requiera nuestro trabajo, recordemos que 
nuestro trabajo carece de formas reales. 
3.-despues del pintado se puede agregar otros elementos en nuestra composición como 
tela o papel u otro material que se pueda adherir. 
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1 7 8 
2 12 10 
3 15 14 
4 18 16 
5 20 20 
6 22 21 
7 24 20 
8 8 12 
9 14 12 
10 15 14 
11 12 10 
12 14 12 
13 15 14 
14 7 8 





1 8 20 
2 14 16 
3 20 20 
4 27 47 
5 24 28 
6 20 22 
7 18 24 
8 14 28 
9 16 38 
10 12 47 
11 14 52 
12 16 44 
13 18 48 
14 12 50 
15 10 46 
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